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Marisol Salanova

La critica de arte en la actualidad

akal

La critica del arte parece incapaz de emanciparse de los dictados del
capitalismo y de la industria cultural. Los criticos de arte —
pretendidos o genuinos—, que se supone buscan el debate y el
fomento de la reflexién, se ven atados de pies y manos —a veces de
manera mas que voluntaria— a las exigencias del mercado si quieren
mantener, e incluso promocionar, su estatus social y laboral. A la
larga, no sdlo se desprestigia el arte y la propia critica, sino que
resulta imposible el fomento de la produccion cultural y la formacion
o el disfrute del publico. En esta coyuntura surge el dilema: éel
critico ha de plegarse a las dindmicas econdmicas o convertirse en
un «kamikaze cultural» condenado poco a poco al ostracismo?

El presente libro hace accesible un ambito endogamico y cerrado,
acabando con mitos y auras magicas con el objetivo de exponer el
funcionamiento de la creacidn artistica actual, asi como las
dindmicas del mercado. También muestra cémo se generan y
destruyen tendencias o famas, y cual deberia ser la labor del critico.

Marisol Salanova (1982) es una de las criticas de arte mas
arriesgadas en el panorama espainol de la Gltima década.
Licenciada en Filosofia y Master en Produccion Artistica por



la Universidad Politécnica de Valencia, con especialidad en
Arte y Tecnologia, ha ejercido la docencia y publicado
numerosos articulos. Colaboradora habitual de ABC Cultural
y Cadena Ser, emplea las redes sociales para fomentar el

pensamiento critico.
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Introduccion

¢Como podemos realmente emitir un juicio de valor sobre obras
artisticas en la actualidad? Las redes sociales y otros medios han
influido la forma en que percibimos y apreciamos el arte. El
pensamiento critico e independiente no pasa por su mejor momento.
En un mundo saturado de opiniones rapidas y superficiales, el arte
merece un analisis profundo y reflexivo. Pero emprender el camino
para explorar sus multiples capas y comunicar honestamente sobre
ellas abre la puerta a morir en el intento.

La precarizacion del sector cultural en las primeras décadas del siglo
xXi desencadena una serie de problemas derivados de condiciones
laborales inestables, falta de seguridad en el trabajo y una atmosfera
de irritado resentimiento. Esta situacion afecta a diversas
profesiones dentro del ambito cultural, condicionando gran parte de
lo que aqui nos ocupa, a saber, la critica de arte.

El hecho de que se necesite autofinanciar los proyectos, depender
de contratos temporales y no contar con suficiente apoyo econdémico
son factores que llevan a una precarizacion significativa, que es la
que lamentablemente vive la mayoria de artistas. Ante esto, se
intensifica la competencia feroz y la bajada de honorarios. Pero
admitir un estado precario en trabajos para los que no siempre
prevalecen los méritos de los candidatos genera verglienza. Quienes
se dedican a la gestidn cultural, la curaduria o el comisariado de
exposiciones Yy la produccion de proyectos culturales también
afrontan situaciones delicadas por la falta de financiacion estable
para sus iniciativas, el empleo temporal y mantenerse en régimen de
autoénomo o freelancers.



Limitar la capacidad de los artistas y otros profesionales creativos
para dedicarse plenamente a su trabajo tiene consecuencias
negativas tanto para los trabajadores como para la industria en su
conjunto. Asi, el mercado del arte extiende las dinamicas
neoliberales a todo lo que lo rodea, hasta el mas pequeno detalle. Y
la precariedad no afecta Unicamente a artistas, galeristas o0 museos,
sino que también llega al terreno de la critica, provocando un
cambio significativo en el sentido y la eficacia de la misma.

En lineas generales, esto afecta a la diversidad y la calidad del
panorama cultural. Desde la critica se ahonda menos en las
motivaciones y pulsiones de artistas cuya obra profundiza en algin
aspecto controvertido. ¢Cuanto se puede arriesgar en una critica si
se depende de la aceptacion del texto para recibir mas encargos?

Cada vez son mas dificiles de encontrar los textos criticos que van
mas alla de lo periodistico o lo estrictamente descriptivo. Quiza
porque se ha extendido el temor a ser sustituido si se causa
incomodidad o si quienes dirigen la institucion, el centro de arte o la
galeria de cuya exposicion se habla se molestan y retiran la
publicidad. Porque hacer perder un cliente publicitario al medio para
el que se escribe, en un contexto en el que cada vez se contrata
menos publicidad y los suplementos culturales pasan por apuros
para mantenerse, supondria una condena. Pero la solucién no puede
pasar por redactar criticas vacuas, complacientes, sin fundamento.
Circular de puntillas o hacer la pelota para no disgustar a nadie es
imposible si realmente se quiere trabajar como critico de arte. Eso si,
cuanto mas profundos y arriesgados sean los textos, mayor
dificultad de acceso a los mismos. Lo popular ya no es lo
discordante. O, mas bien, lo discordante se ha vuelto impopular.
Oportunamente inaccesible.

¢Qué es la critica de arte? Es la opinion de un agente cultural
profesionalizado, habitualmente expresada en la prensa escrita, en la
que emite un juicio, una valoracion explicita o contenida en un
discurso aplicado a las obras o0 a un proyecto en cuestion. Conlleva



un proceso de investigacién de la exposicion sobre la que se va a
escribir. El primer paso es la identificacion del proyecto: cual es su
tematica, la interpretacion que el artista o los artistas hacen de ella,
a qué periodo pertenece, la trayectoria de sus autores y, luego,
conocer el tipo de interaccidn al que se puede llegar con las piezas.
Si hay parte documental, es muy importante, y el personal de sala
en los museos de hoy dia ayuda, con la colaboracién del equipo
didactico que media entre el publico y las piezas. Si existe la
oportunidad de entrevistar al comisario o comisarios, también es
muy relevante, porque su testimonio ofrece una vision global del
proyecto. Y, por supuesto, si el artista esta presente, es muy grato
consultarle, escuchar con detenimiento cual ha sido su inspiracion, el
sentido que tiene dentro de ese espacio la obra, su contexto social y
politico. Recabada toda esa informacion, se sintetiza en un discurso
propio, adaptado a la extension y el formato del medio, que puede
ser impreso o digital. De hecho, ahora suele compaginarse la version
en papel con la versién digital. Ese, a grandes rasgos, es el oficio del
critico. No siempre se explica con sencillez por si ello rompiera el
halo de misterio que convenientemente lo envuelve. Consideramos
que interesa dejar claro en qué consiste, desde el comienzo de estas
paginas, para localizar donde se encuentra actualmente la critica,
por qué y, entre otras cosas, tener claro para qué sirve.

Muchos textos criticos de calidad estan escritos en catalogos vy libros
de artista con una pobre o nula distribucidn. Otros han formado
parte de una exposicidon como hoja de sala, pero no se hallan tanto
en revistas especializadas o en los suplementos culturales.
Entiéndase que tales medios si pueden contener textos criticos de
calidad, lo que sucede es que, por légicos limites de extension y
temporalidad, sumados a la merma de sus ya escasos honorarios, la
escritura sobre arte se desarrolla en ensayos especificos y
publicaciones puntuales, no periodicas. Si se cuenta con mayor
margen de actuacidon y mas espacio para escribir, la libertad favorece
la investigacion y el resultado final.



El problema de la compleja difusién de libros y catalogos editados
por instituciones los estanca en almacenes de museos y centros de
arte en la mayoria de los casos. Se distribuyen bajo demanda; por lo
tanto, las probabilidades de un encuentro casual con sus lectores
potenciales se reducen. Asi, los articulos que profundizan sobre
cuestiones relativas al sector cultural no tienen ni el tono divulgativo
ni la presencia necesarios para llegar a cualquier tipo de publico,
lectores que podrian verse animados a investigar por su cuenta los
temas abordados, conocer el trabajo de los artistas que se
mencionen y, tal vez, visitar las exposiciones con relacion a las
cuales se haya escrito.

Las soluciones para abordar la precarizacion en el sector cultural
podrian incluir la promocién de politicas que protejan los derechos
laborales, favorecer el acceso a la seguridad social, el
establecimiento de contratos mas estables, el apoyo gubernamental
para proyectos culturales y la valoracion de la contribucion del arte y
la cultura a la sociedad. ¢Cual seria la solucidn al estado de la critica
de arte actual? Mientras se toma conciencia de los dafos que causa
la precarizacion en esta area, al borde de su desaparicion, existen
algunas opciones para atajar el problema. Contextualizar la critica
artistica reciente, conocer sus antecedentes, cuales son sus
principales referentes y sus perspectivas de futuro no son cuestiones
faciles. Porque la critica ha cambiado, se tambalea, pero tal vez
pueda volver a cambiar emergiendo de la oscuridad.

En la era de las comunicaciones, el mayor suplicio al que puede
condenarse a un artista o a un autor es a ser privado de la luz; no
ver, no ser visto. Esto nos embarca en un viaje al pasado, de la
mano de Foucault. La pena fisica, como las ejecuciones publicas,
dejo de ser un espectdculo a principios del siglo xix, con la
desaparicion de castigos brutales como la guillotina en Francia.
Michel Foucault explica en Vigilar y castigar como la cdrcel se
transformo y cémo el control sobre los cuerpos cambio. Antes, la
violencia fisica sobre los condenados era visible para todos[1]; hoy,
esa violencia simbdlica se manifiesta en las redes sociales. En lugar



de ejecuciones publicas, el castigo moderno esta mas vinculado a la
«cancelacion» o la censura digital, que son una nueva forma de
control y sancion. Ahora, el suplicio no esta en la plaza del pueblo,
sino en lo que se publica o se deja de publicar en internet. En el rito
de la ejecucion, las armas son las palabras, pero también las
imdgenes, y no tanto las que se muestran como las que
efectivamente dejan de mostrarse. Se aplica la «regla de la verdad
comun» al llegar a un consenso sobre quién esta acabado, del
mismo modo en que se decide por una especie de contagio de
opinion quién es digno de acaparar los focos. A veces, en una critica
de una exposicion, una obra de un artista no se menciona —ya sea
por falta de espacio o de forma intencionada— para invisibilizar su
trabajo. Esto es una forma de omision. Otra manera de hacerlo es
hablar de todos los artistas en la exposicion, pero ignorar al
comisario, quien organiza y da sentido al proyecto. Al no
mencionarlo, se le resta importancia de manera sutil. Nada de lo que
se decide escribir o dejar de escribir es inocente, casual o baladi. Sin
embargo, la intencionalidad pasa desapercibida, se lee rapido o por
encima, y el pensamiento critico es cada vez mds dificil de encontrar.

La vigilancia, en este caso, es jerarquica, pero no busca imponer
justicia como explicaba Foucault. Mas bien, tiene la intencion de
destacar a aquellos que tienen el poder para determinar quién debe
ser reconocido y quién ignorado. En el fondo, estos son el reflejo de
una sociedad vigilante que ha sofisticado sus dindmicas
disciplinantes siempre tendiendo hacia la homogeneizacion de los
gustos y al maniqueismo, encauzando a los individuos para
mantenerlos dociles y utiles. Asi, se entenderia la critica como una
especie de ortopedia social. Igualmente, Fernandez Porta reforzaria
esta idea cuando se pregunta en Las aventuras de Genitalia y
Normativa: «¢Y si el acto verdaderamente gozoso no fuese
transgredir una norma sino erigirla?»[2]. Porque, en muchos casos,
el primer contacto con la obra del artista, la primera aproximacion al
proyecto expositivo, radica en la critica leida antes incluso de
conocer la existencia de la exposicion objeto de dicha critica, por el
hecho de que leemos en las pdginas de cultura y nos informamos a



través de ellas. Lo cual abriria la puerta a una posible finalidad
pedagogica del texto critico. Mas alla de informar, propiciar que el
lector acuda a la sala para formarse su propia opinion a partir de los
puntos que haya iluminado la critica y de la experiencia presencial.
El critico se torna mediador o prescriptor.

Toda mediacion cultural es prescindible para que el arte exista, en
cualquier caso. Criticos, gestores, marchantes y galeristas son
innecesarios para que el publico pueda sentir delante de la obra
creada por un artista. No obstante, si compartimos —todos esos
intermediarios— el deber éEtico, estético y moral de trabajar por
cuidar y amplificar aquello que cada artista trata de transmitir.
Ademas, en el caso concreto de quienes nos dedicamos a la critica
de arte, la escritura se ha convertido en un arma de doble filo. Por
un lado, tenemos capacidad para impulsar en una direccion la
mirada de las demas personas y, por otro, quedamos estigmatizados
por aquello sobre lo que decidimos arrojar luz, pues mientras se
alumbra con el foco a unos, se esta privando del mismo foco a otros.
Algunos creen que, por esto, la critica marca el ritmo a la cultura,
tomando decisiones sobre qué es arte y qué no lo es. No obstante,
los nuevos canales de comunicacion, redes sociales y demas, estan
cambiando aspectos fundamentales del mundo de la cultura. Aqui es
donde cabe preguntarse por la supervivencia de este oficio cuya
consideracion también ha sido variable a lo largo del tiempo. Un
podcast, un video de medio minuto colgado en una red social, una
afirmacion lapidaria en menos de cuatrocientos caracteres y un
articulo en el suplemento cultural mas prestigioso simulan competir
ahora en la misma liga.

En lugar de conectarnos para debatir, internet ha contribuido a
acelerar un proceso de alienacion y atomizacion en el que la figura
del intelectual no es que haya desaparecido sin mas, es que se
combate. Porque la reflexion tedrica fuera del ambito académico no
interesa, resulta una amenaza y es mejor sustituirla por contenido
de entretenimiento que lleve a conclusiones simples, rapidas y, por
ende, extremas. Desde la academia se complica la escritura con un



exceso de neologismos y pedanteria que alejan los textos del lector
ajeno al contexto universitario. Por un lado, hay critica cultural
escrita para no ser comprendida, bajo la premisa de que, cuanto
mas oscuro e indirecto sea todo, mas demuestra su autor el bagaje
intelectual con el que cuenta. Es decir, cuanto mas incomprensible
para los lectores, mas listo parece quien lo ha escrito. Por otro, hay
autores que incurren en simplificaciones extremas, incluso toscas,
que escriben para medios accesibles al gran publico, fuera del
ambito académico. Esto se ve sobre todo en la prensa digital, que
busca atraer visitas para aumentar sus cifras.

Esta bipolaridad es notable en los escritos referidos a sucesos
desafortunados dentro del mundo del arte. Por ejemplo, en 2022
hubo un repunte de ataques a obras en nombre del medioambiente
ante la crisis climatica, y el modo en que se abordd
mayoritariamente desde la critica fue significativo. Demasiados
agentes culturales jalearon en articulos, pero sobre todo en sus
redes sociales, a supuestos activistas que encontraban en una noble
causa la excusa para un desahogo vandalico. ¢Qué pasa por la
cabeza de los profesionales del arte que parecen celebrar las
protestas conflictivas en nombre del medioambiente? Incluso con la
certeza de que esos ataques a piezas en museos no van a tener
impacto en la lucha contra el cambio climatico, los aplauden.

Tal tendencia se ha mantenido al alza por el impacto mediatico que
provoca. Porque la critica artistica en Espana no lleva un rumbo
claro, pero entre quienes la ejercen si se repite la lucha de egos v la
predisposicion a darse importancia por encima del evento, la
exposicion, la obra o el artista del que se trate. Hoy dia, destacar
como critico de arte no es facil, pero muchos lo intentan, sobre todo
desde el periodismo. Por eso, encontramos titulares llamativos y
sensacionalistas que buscan, mas que fomentar un pensamiento
critico, crear polémica. A menudo, se confunde la critica de arte con
el periodismo, que deberia centrarse en hechos objetivos. Asi,
muchos textos que se presentan como critica de arte son simples
notas informativas.



Aunqgue esta mezcla no es exactamente intrusismo, ya que el arte y
el periodismo suelen cruzarse, si genera algunas dudas. ¢Se pierde
profundidad critica? éExisten conflictos de intereses? En muchos
casos, lo que parece objetividad no es mas que un disfraz. Ademas,
el acceso a fuentes o entrevistas suele depender de los contactos
que se tenga. Por eso, es comun que los criticos de arte usen carnés
de prensa, ya que no existe una acreditacion especifica para ellos.
Esta fusidn entre critica y periodismo no sélo difumina fronteras,
sino que también cambia las reglas del juego.

¢Qué se espera de la critica de arte? La respuesta a esta pregunta
depende en gran medida de quiénes son identificados como agentes
culturales que ejercen la critica hoy dia. En un ambito precarizado,
cabe preguntarse de donde vienen y cuales son sus canales de
comunicacion: élos sostiene la academia?, étrabajan mas como
comisarios o gestores culturales que como criticos?, éviven de
escribir porque se esfuerzan y valoran el esfuerzo de los demas? La
cultura del esfuerzo sugiere que €l individualismo es una forma de
seleccion natural, lo que lleva a cuestionar la idea de pagar
impuestos para ayudar a quienes estan en situaciones dificiles.
Desde esta perspectiva, podria pensarse que aquellos que no han
logrado salir adelante simplemente no se han esforzado lo suficiente
y, entonces, no merecen apoyo. Esta vision, tipica del neoliberalismo,
se ha popularizado entre algunos influencers que se quejan de sus
obligaciones fiscales en Espana, utilizando su plataforma para alabar
O criticar eventos y personas.

Sin embargo, el Estado de bienestar se basa en la solidaridad y en la
redistribucion de los recursos. La idea de que el éxito individual es
solo resultado del esfuerzo ignora los factores estructurales que
alimentan el individualismo: una economia centrada en la produccion
y el comercio, el desarrollo econdmico sin limites, la clase social, la
migracion, la urbanizacion extrema y los choques culturales. En la
actualidad, estamos inmersos en una ideologia que convierte la
creatividad en un instrumento de gentrificacion capitalista, como
sefala la artista y critica Martha Rosler en Clase cultural[3].



La critica cultural que se presenta en videos y redes sociales puede
ser similar a la antigua oralidad que menciona Irene Vallejo en El
infinito en un junco. No todo lo que se comparte en redes, ya sea en
forma de video, audio o texto, se puede considerar critica cultural o
de arte. Debemos cuestionar su origen y motivaciones, y no
podemos confiar en que tenga la misma durabilidad que la tinta de
los libros. Por eso, siguen existiendo periodicos, revistas y libros
sobre arte. Es fundamental conocer las motivaciones y condiciones
que mueven a quienes escriben, para entender realmente el
trasfondo de su critica.

El presente libro es un recorrido por la historia reciente de la critica
de arte con el objetivo de realizar un diagnostico sobre su estado, la
utilidad y capacidad de influencia que mantiene en el ambito
cultural, sus debilidades y fortalezas. Esta es una aportacion para
lectores no familiarizados con la critica e incluso para lectores
especializados que no han encontrado respuestas en los manuales y
libros de referencia porque han quedado obsoletos. No es un
vademécum, tampoco un indice de criticos relevantes, sino una
historia nada ortodoxa porque se articula, de hecho, en forma de
critica. Se trata de un ensayo que toma el pulso a la critica de arte
actual, focalizado en el contexto espafiol de las Ultimas cuatro
décadas, en particular, pero también mirando hacia Europa, en
general, y sehalando las dinamicas importadas de América al Viejo
Continente. La reconstruccion de la izquierda europea, el género y el
pensamiento decolonial son los tres ejes en los que se apoya gran
parte de la creacion artistica contemporanea, por lo que centraran la
atencion de nuestro analisis. La perspectiva desde la que esta escrito
es la obtenida a partir de diversas investigaciones realizadas por una
critica de arte en activo, con conocimiento del campo que se abarca,
y de una seleccidn de trabajos, instituciones y autores que se ha
considerado adecuada bajo el criterio profesional de quien escribe.
Como todo texto realmente critico, conlleva un posicionamiento ante
los hechos tratados y una serie de valoraciones que son subjetivas.
Por eso y sblo por eso tiene sentido.



[1] M. Foucault, Vigilar y castigar. Nacimiento de la prision, Madrid,

[2] E. Fernandez Porta, Las aventuras de Genitalia yy Normativa,
Barcelona, Anagrama, 2021, pp. 100-101.

[3] Véase M. Rosler,_Clase cultural. Arte y gentrificacion, Buenos






1. Contexto de la critica artistica
reciente

En el contexto cultural espaiol, algunos piensan que no hay un eje
principal de la critica de arte hoy, probablemente por la dificultad de
la cosa misma. La filosofia se acerca de manera natural a la critica,
en detrimento de la historia del arte, porque en los ultimos tiempos
el arte se ha conceptualizado, quiza en exceso. Desde finales del
siglo xx hasta el primer cuarto del xxi, en Espafa y en gran parte de
Europa, se ha observado un alejamiento del formalismo en el arte,
impulsado por el auge del arte conceptual. Este cambio ha generado
una critica intensa al formalismo, sosteniendo que la insistencia en
los géneros artisticos convierte el arte en un mero objeto, lo que
lleva a una percepcion de degradacion de su valor.

A raiz de este distanciamiento del formalismo, ha surgido una
reaccion que ha revitalizado la pintura, transformando el arte en un
verdadero campo de batalla simbdlico donde se expresan conflictos
como los de género, el colonialismo y la reconstruccién de la
izquierda en Europa. Asi como un museo debe reflejar nuestro
presente y responder a los cambios sociales y politicos, la critica de
arte también debe hacerlo. Al haber sido el arte menos conceptual
en el pasado, ahora corremos el riesgo de que se convierta en un
mero concepto de una época, perdiendo su conexidn con la realidad.

Tal vez esto se explique con lo que el historiador Enzo Traverso
comenta en su ensayo La historia como campo de batalla sobre
Europa y sus memorias, resurgencias y conflictos, al hablar del
problema «de la conceptualizacion: para aprehender lo real, hay que
capturarlo por medio de conceptos —"tipos ideales’] si se quiere— sin



por ello dejar de escribir Ia historia en un modo narrativo,; dicho de
otra manera, sin olvidar jamds que la historia real no coincide con
sus representaciones abstractas. Hacer coexistir la inteligencia de los
conceptos con el gusto por €l relato sigue siendo el mayor desafio
de cualquier escritura de la historia, y esto vale también para la
historia de las ideas»[1]. Algo que ya apuntaba una década antes el
critico Angel Gonzdlez Garcia, Premio Nacional de Ensayo 2001, en
su misceldnea de articulos sobre temas de arte moderno y
contemporaneo El resto. Una historia invisible del arte
contemporaneo[2], publicada por medio de la colaboracion entre el
Museo de Bellas Artes de Bilbao y el Museo Nacional Centro de Arte
Reina Sofia (MNCARS).

La obra de Gonzalez Garcia, recopilada en mas de quinientas
paginas, se presenta como una de las narrativas mas completas
sobre el arte contemporaneo del siglo xx, adoptando una postura
critica hacia los surrealistas. Sin embargo, esta critica no busca
desestimar a los artistas que analiza; por el contrario, les otorga un
lugar en el discurso, enriqueciendo asi el panorama artistico. Se trata
de un autor con el que se puede estar mas o menos de acuerdo,
pero que ejemplifica a la perfeccidn lo complejo de contar con una
critica de arte definida en la actualidad. Sin que dos museos tan
importantes se pusieran de acuerdo para reunir articulos, textos de
catalogo y ensayos breves de distintos origenes, no tendriamos
constancia de la labor tan singular de este prestigioso ensayista e
historiador del arte, que hubiera quedado circunscrito al ambito
académico, dado que para los lectores no especializados sus escritos
sin compilar eran demasiado dispersos. El critico se expone asi a
quedar olvidado, si no se ordenan sus textos, del mismo modo que
el artista se expone al olvido si desde la critica se ignora su obra.

Damnatio memoriae significa literalmente «condena a la memoria».
Este término se refiere a la practica de borrar a una persona de la
historia y de la memoria colectiva, como si nunca hubiera existido.
En la Antigiiedad, especialmente en Roma, esta condena se aplicaba
a figuras consideradas traidoras o indeseables, eliminando su



nombre de inscripciones, estatuas y cualquier registro historico. La
idea es que, al hacer esto, se niega el legado de esa persona,
dejando una huella en la historia que, paraddjicamente, suele atraer
aun mas atencion hacia su figura. Este castigo, que no ha dejado de
aplicarse hasta nuestros dias, la critica del arte lo emplea cuando
surge una tendencia a invisibilizar una exposicion, un artista o un
proyecto concreto, arrojando luz sobre otros, a menudo por motivos
éticos. éPara qué obviar un evento cultural? é¢Por qué no interesan
algunos creadores? Aparentemente, nuestra capacidad de
concentracion es cada vez mas débil, el consumo de informacion
mas rapido y las decisiones sobre a qué prestar atencion suelen
estar relacionadas con el rendimiento.

La carrera hacia el beneficio extremo, la acumulacion de riqueza y
poder, pasa por una légica que contamina incluso a las disciplinas
relacionadas con el conocimiento. En la medida en que las relaciones
—y también las creaciones— humanas estan dominadas por la
urgencia de ganancias inmediatas, asistimos a un cuestionamiento
sobre la utilidad de lo intil. El arte contemporaneo es visto como un
motor del mercado o, en su defecto, un hecho accesorio por falta de
eficacia a la hora de contribuir a generar riqueza. Pero tal vision
mercantilista, enfatizada por el capitalismo neoliberal, deja de lado
un asunto de gran importancia, ya que no todos los tipos de éxito se
miden en cifras. Si una obra de arte o una exposicion ha logrado
fomentar el pensamiento critico y propiciar un cambio social,
entonces su impacto sera recordado y su triunfo sera dificil de medir.
Este fendmeno nos invita a reflexionar sobre cdmo el arte puede
influir en la sociedad y a reconocer que su valor va mas alla de lo
tangible, creando un legado que impacte en las generaciones
futuras.

Un ejercicio que nos ayuda a dilucidar si una sala de exposiciones ha
llevado a cabo una buena programacion es preguntarnos qué
exposiciones recordamos de la misma. éQué muestra ha quedado
para el recuerdo? ¢Cudl fue el artista cuyo trabajo conocimos alli que
mas nos impactd? ¢Cuantas exposiciones nos llamaron la atencién?



¢Qué obras destacaban? Si, en su momento, la publicidad del centro
hizo mucho ruido, nos puede parecer que su programacion fue
exitosa, pero, si preguntamos al publico, tanto general como
especializado, qué es lo que recuerda, conoceremos el éxito real.
Porque no dejar huella, encadenar un proyecto tras otro sin dejar
rastro en quienes han pasado por alli, es el mayor fracaso. No en
vano suele decirse que el peor castigo es el olvido. Veremos que la
critica es capaz de tener el efecto de punir tanto como el de
impulsar.

No estamos programados para hacer muchas cosas al mismo
tiempo. La multitarea es una funcion factible en maquinas, no en
humanos. Asi que elegir en qué entretenernos es una cuestion nada
baladi. Los criticos de cualquier disciplina realizan un triaje que se
pretende Util y con cierta objetividad para ayudar a agilizar el
asunto. En medicina, este proceso de triaje consiste en evaluar las
prioridades de atencidn, privilegiando la posibilidad de supervivencia,
sopesando necesidades y recursos. Llevado al terreno de las artes,
se trataria de resaltar algo que tiene oportunidades de durar el
tiempo suficiente para ser disfrutado por muchas personas,
estimulando los sentidos, el pensamiento y, quiza, la propagacion del
mensaje que contenga, si es que contiene alguno que sea
identificable a simple vista.

Es posible que las redes sociales nos mantengan mas distraidos que
antes, pero ese es un asunto dificil de medir, sobre el cual
volveremos. La ciencia no ha logrado determinar que nuestra
capacidad de atencidn haya variado considerablemente desde finales
del siglo xix, pero la realidad cotidiana es que nuestra propia mente
genera las mayores distracciones. A eso si contribuye internet, ya
que la informacién que recibimos a través suyo nos sume en
circuitos de ansiedad y nos desentrena en cuanto a focalizar la
atencion y seleccionar libremente tanto temas como fuentes fiables.

Kierkegaard dijo que la angustia es el vértigo de la libertad. El
filosofo danés creia que la vida consiste en elegir y es de esta forma



como se va desarrollando nuestra existencia. O sea, nuestras
elecciones hablan de quiénes somos; a través de lo que escogemos
y lo que descartamos conformamos nuestra personalidad, ademas
de nuestra forma de estar en el mundo. Asi, elegir no estar,
marcharse de un lugar, abandonar un proyecto, una reunién o una
red social implica un posicionamiento, aunque pueda interpretarse
como pasividad o desconexion.

De hecho, los momentos de desconexion son fundamentales para
mantener nuestras mentes sanas, pero todo lleva a permanecer
alerta la mayor parte del tiempo: medios de comunicacién, redes
sociales, dispositivos electronicos... Lo virtual se convierte en un
arma de doble filo ya que propone evasion a la vez que
hiperconexion, manteniéndonos al dia de lo Gltimo que sucede en
cada rincon del planeta. No obstante, dicha informacion es sesgada,
pasa por un filtro, ha sido seleccionada por un algoritmo disefado
por otros seres humanos con sus propios intereses.

La idea de independencia que presuponemos en la critica y el
periodismo cultural habria de repensarse. Por supuesto que
podemos elegir ser fieles a nosotros mismos, nuestros principios y
valores a la hora de trabajar sobre un tema, pero pagamos un precio
por ello. Como decia la periodista Maria Nieto Diaz en una
publicacion de su perfil de la red social LinkedIn, el 11 de diciembre
de 2023: «Ser independiente, ser libre, no deber pleitesia a nadie
mAas que a uno mismo es, probablemente, lo mas caro que existe.
Puede costarte el trabajo, perder a gente cercana, dejar de ser
invitado a eventos o ambientes... Puede costarte la vida, incluso, si
tienes la mala suerte de caer en segin qué entornos y
circunstancias». Por lo tanto, proseguia, habria que respetar a
quienes no estén dispuestos a pagar el peaje de esa libertad. Si bien
es cierto, la libertad de prensa debe permanecer para preservar la
salud democratica. Esa independencia a la que nos referimos es
especialmente necesaria en los medios de comunicacion.



Donde se encuentra la critica de arte,

por qué y para qué

El pensamiento critico es incdmodo en una sociedad que se pretende
homogénea. La paradoja afectiva del ser humano es que las
personas, habitualmente, no queremos sentirnos aisladas y
necesitamos del contacto con nuestros iguales, pero, si no
aprendemos a acercarnos de forma adecuada, acabamos
haciéndonos mucho dafio. Porque abrirse a los otros implica
vulnerabilidad. Salir al mundo e interactuar nos expone a la critica.

El dilema del erizo propuesto por Arthur Schopenhauer podria
arrojar algo de luz sobre el acto de criticar traido al presente. Se
trata de un paralelismo entre la manera de comportarse que
tenemos los humanos y los erizos. Cuando tienen frio, los erizos
necesitan acercarse entre si para acurrucarse y recibir calor unos de
otros; de hecho, en invierno es la Unica forma que tienen de
sobrevivir a las bajas temperaturas. Sin embargo, son animales que
tienen su piel cubierta de puas, por lo que, si se acercan demasiado,
acabaran por pincharse y causarse dolor. Lo que recubre su piel y
sirve para protegerse les impide ese acercamiento y contacto tan
necesarios.

A menudo se pone este ejemplo cuando se habla del miedo a la
intimidad en psicologia o de las tensiones humanas en filosofia.
Cuanto mas cercana sea la relacion entre dos seres sociales, mas
probable sera que se puedan hacer dafio el uno al otro, a la vez que,
cuanto mas lejana sea su relacidn, mas probable es que sientan la
angustia de la soledad. Por eso, a quien tenemos mas préximo suele
ser quien mas nos critica, en principio para bien, por la confianza y
el afan de ayudarnos a mejorar,



Si es un ser querido quien nos hace esa critica, a veces tendemos a
desoirla. Por ejemplo, los consejos de nuestros mayores, de nuestra
familia o nuestro circulo de amigos. Tardamos mas en hacer frente a
esas criticas que a las de un desconocido, porque la opinidn de este
ultimo hoy dia despierta el interés con una singular distancia moral.
Esto es lo que sucede en redes sociales: un usuario sin foto de perfil
ni nombre real se mete con nosotros y la critica cala hasta el punto
de bloquear, cerrar la cuenta, necesitar alejarse del ordenador o del
movil donde hemos leido su mensaje. Verdaderos idolos de masas,
con un éxito arrollador, van en busca de consuelo y
«desintoxicacion» para paliar el dolor de esas criticas destructivas
que realmente deberian resbalarles. Pero no lo hacen. Estamos mas
expuestos que antes y el dilema del erizo se ha complicado. éQué
diria Schopenhauer en el siglo xxi?

La vision pesimista de Schopenhauer chocaria, irremediablemente,
con los mensajes motivacionales y la filosofia Mr. Wonderful que han
plagado la ultima década. No obstante, su afirmacidon de que «todo
individuo considera que los limites de su propia visidon son los limites
del mundo» serviria para entender cual es el término medio. Entre
que todo vale y que todo es censurable cabe un lugar intermedio. La
critica estaria situada en esas franjas en las que la reflexion es
pertinente para evitar caer en el manigueismo de quienes
interpretan la realidad a su medida. Por ello, la busqueda de la
verdad, igual que en el periodismo, es un punto de partida para
cumplir el propdsito de toda critica. Pero en las ultimas décadas se
ha desdibujado ese horizonte y los criticos han ido sucumbiendo a la
deriva neoliberal, poniéndose al servicio de unos pocos y perdiendo
la amplitud de alcance.

Nos preguntamos si la critica de arte no habra olvidado su propdsito,
motivo por el cual ha ido mermando su capacidad de influir en la
sociedad respecto a como esta percibe el mundo del arte. Su falta
de enfoque, la dispersion en cuanto a temas, estudios y corrientes
no es algo azaroso. Responde a la historia de un pasado reciente y
unos intereses muy especificos: los del mercado del arte o, qué



diablos, el mercado a secas. Porque mercado del arte en Espafa hay
poco, se estancd a finales del siglo xx, y si sigue habiendo venta de
obra es gracias a las ferias que tienen lugar en otros paises, muchas
fuera incluso de las fronteras europeas. Eso respecto a la adquisicién
de obra de gran formato o de elevado precio, mientras el pequeno
coleccionismo se encarga de sostener la venta local con
cuentagotas. Vender y comprar arte sucumbe a la especulacién, y
los agentes culturales se ven envueltos en un torrente comercial que
los aboca a ser relaciones publicas de las ferias, a convencer a las
galerias para que participen en el circuito y llevarse una comision.
¢Cuadl es la alternativa si se quiere vivir del arte pero no se
consiguen ventas? Crecen las ofertas formativas, impartidas muchas
veces por profesionales cuyos proyectos fracasaron.

Vemos multiplicados los cursos sobre mercado del arte en los que el
profesorado esta integrado por galeristas que tuvieron que cerrar su
negocio, artistas que no logran vender sus obras, exdirectores de
ferias y comisarios en busca de un salario estable a través de la
docencia, porque el mercado del arte no les proporciona un sustento
digno. En vez de hacer un ejercicio critico y senalar el mal estado del
sector, contribuyen, tal vez inconscientemente, a perpetuarlo.
Jévenes que desean profesionalizarse confian en ellos e invierten sus
escasos recursos, tiempo y dinero, para recibir ensefanzas de
dudoso provecho. Todos esos negocios que aprovechan la brecha
entre la academia y la incorporacion al mundo laboral se verian
desmontados si consiguiésemos convencer a los estudiantes de
disciplinas artisticas para que asuman que el mercado no determina
el valor real de su obra ni de su persona. A partir de ahi, decidir si
quieren entrar en el circuito, acercarse a galerias, ferias,
instituciones, o ir por libre les seria mas facil.

Sin embargo, la codependencia es lucrativa y acabar con €lla a golpe
de sentido comun seria demasiado obvio, revelador y, en
consecuencia, liberador de intermediarios. Por el contrario, nuevas
academias, escuelas privadas, masteres y programas de coaching
surgen cada dia en torno a este ambito. Los clientes llegan por



doquier. En tanto que dotarlos de los conocimientos necesarios para
alcanzar sus objetivos profesionales no es el fin auténtico de ese tipo
de formacion, quienes la contratan no son estudiantes, son clientes.
Avidos por hacerse un hueco en el mundo del arte, no cuestionan la
estructura de lo que se les ofrece, compran el supuesto pasaporte a
un futuro con trabajo. Igual que el artista que acepta pagar por
exponer, que no lee la letra pequena del contrato con su taimado
galerista y firma sin pensar, para no mostrar ni un apice de
desconfianza que pudiese echar para atras el trato. Ahora se habla
mucho de seguir un codigo de buenas practicas en el arte y se ha
hecho bastante pedagogia sobre la importancia de emitir facturas y
listados de obras que se dejan en depdsito para exponer, pero las
condiciones contractuales siguen siendo cuestionables. Eso cuando
hay contrato de por medio, que en muchas ocasiones se trabaja a
partir de meros acuerdos verbales. No se puede generalizar, pero
parece que hemos avanzado en algunos aspectos, mientras que, en
realidad, hemos retrocedido en muchos otros relacionados con el
sector artistico y la situacion de quienes trabajan en él. Esta
dualidad refleja un panorama complejo donde, a pesar de ciertos
progresos, persisten problemas significativos que afectan la
estabilidad y el reconocimiento de los profesionales del arte.

De hecho, a mediados del siglo pasado era habitual establecer
contratos e incluso poner en ndmina a artistas desde las galerias,
pero se fue perdiendo la costumbre conforme gand terreno la nocidn
de «capital simbdlico», concepto ideado por Pierre Bourdieu
mientras teorizaba sobre lo que a menudo parece trivial en nuestra
vida cotidiana. Su obra se centra en el poder simbdlico, la violencia y
las diferentes formas de capital, subrayando el papel activo que
desempefan los recursos simbdlicos en la construccion y
mantenimiento de las jerarquias sociales.

Aunque sus ideas son similares a las de Max Weber sobre Ia
conexion entre carisma y legitimidad, la nocidn de «capital
simbdlico» de Bourdieu se relaciona con otros conceptos clave en su
economia social, integrando las dimensiones subjetivas y objetivas



de los fendmenos sociales. Segun Weber, hay un tipo de
organizacion o liderazgo en el que la autoridad proviene del carisma
del lider, lo que establece una dindmica de poder en la que la
personalidad tiene un papel crucial. En este sentido, dentro del arte,
ciertos agentes culturales tiran de personalismo porque el siglo xxi
pide creacién de marca personal para desarrollarse
profesionalmente. Esto, llevado a grados extremos, deriva en el culto
a la personalidad. Es importante matizar que, aunque el
personalismo se puede dar en regimenes democraticos, el culto a la
personalidad sélo se da en regimenes autoritarios. Por eso, algunos
directores de instituciones culturales ligan en exceso su imagen a la
del centro y movilizan a las masas como si la distribucién de los
presupuestos dependiese de su generosidad, provocando una
identificacion del personaje con la cultura misma.

Dificilmente se contrasta desde la critica la legitimidad de tales
personajes, ya que la aceptacion por parte del publico general se ha
convertido en el termdmetro que mide lo que esta permitido. No es
sorprendente que, durante el primer cuarto del siglo xxi, hayan
proliferado los perfiles narcisistas y un liderazgo personalista carente
de ética, junto con esldganes sobre buenas practicas que, a
menudo, se contradicen con la realidad. Sin embargo, las voces
criticas en este contexto son escasas, ya que la disidencia se
enfrenta a severas represalias. Tras atravesar multiples crisis, tanto
econdmicas como sanitarias, nuestras sociedades parecen buscar el
espejismo de una unidad, donde todos rememos en la misma
direccion. Sin embargo, esta busqueda ha llevado a un aumento de
la polarizacion, haciendo que la convivencia con quienes piensan o
actuan de manera diferente sea cada vez mas dificil. Como
resultado, estamos presenciando una segregacion basada en grupos
ideoldgicos y esferas de poder.

En lo que nos ocupa, la actual polarizacién politica e ideoldgica se
transfiere a las politicas culturales y, por lo tanto, a la gestidn
cultural. Pese a que haya quien se esfuerce por separar la ideologia
del arte, no es factible la neutralidad en lo cultural. El sesgo



ideoldgico se hace evidente, y es que programar exposiciones que
aborden cuestiones de indole social, dando visibilidad a colectivos en
riesgo de exclusién, por ejemplo, tiene un marcado caracter politico.

El posicionamiento de cada agente cultural es clave. Ni toda la
cultura es de izquierdas ni toda la cultura es de derechas, no se
puede esperar que los artistas sean automaticamente militantes
defensores de los derechos de sus companeros, ni siquiera de los
Derechos Humanos. La pretendida superioridad moral de algunos
circulos artisticos, acuciada por el hecho de que las nuevas
tecnologias nos llevan a relacionarnos constantemente sélo con
personas que piensan como nosotros, da lugar a error. No, no se es
mejor pintor por votar a este o a aquel partido, ni siquiera por tener
un pensamiento conservador un artista creara piezas de estética y
tematica conservadora necesariamente. Aunque la idea de que se
pueda hacer algo dentro del mundo del arte sin sesgo politico es
totalmente naif. Hasta lo decorativo, por elegir que sea puramente
decorativo y no otra cosa, ya supone un posicionamiento. Para
aquellos que buscan disociar la obra del artista con el fin de
descalificarlo y, en consecuencia, devaluar su trabajo, estamos
viviendo un momento especialmente propicio. Esta tendencia
plantea interrogantes sobre la responsabilidad del artista en relacion
con su obra y sobre cdmo la percepcion publica puede influir en el
valor de su creacion. La discusion se torna aun mas intensa a
medida que se cuestionan no solo las acciones del artista, sino
también los principios que guian su practica.

La situacién actual demanda un cambio radical en el concepto
politico. Si no lo hacemos, tanto las actitudes pasivas como las
agresivas nos llevaran a un enfrentamiento que limita nuestra
capacidad de accidn y de pensamiento. Hace un siglo, Albert Einstein
sostenia que el destino de la humanidad depende de nuestro
desarrollo moral. En un mundo donde jugar con la moralidad es cada
vez mas peligroso, Einstein enfatizaba la importancia de la
responsabilidad civica y moral en nuestras acciones y
descubrimientos, reflejando su profundo compromiso humanista.



Uno de sus consejos mas valiosos fue no quedarse en las teorias,
sino observar las acciones de quienes teorizan y evaluar si estas
coinciden con los valores que defienden. A pesar de ser una mente
brillante, Einstein era consciente de sus propias contradicciones y de
que la accién es fundamental. Nos invita a cuestionarnos sobre la
coherencia entre las acciones que se realizan con aquello se dice
pensar y, en consecuencia, sobre el impacto de esas acciones. Estas
preguntas son clave para iluminar nuestra comprensién de la
moralidad en el contexto actual.

En el ambito de la critica actual se ha llegado a extremos que rozan
el ridiculo, respecto a reconocer la obra en funcion de la catadura
moral del artista, por una especie de revisionismo histérico mal
aplicado. Por ejemplo, una escritora llego a afirmar en sus redes
sociales en 2020 que, dado que estaba probado que Picasso tuvo
comportamientos machistas en vida, cada vez que pasaba en un
museo por delante de una obra suya trataba de no mirarla. Es decir,
su activismo contra el machismo en el arte consistia en girar la cara
cuando, en un recorrido expositivo, se topaba con una pintura
picassiana. Entre su circulo cercano lo recomendaba como acto de
rebeldia y reinterpretacion del autor. Sin embargo, équé efecto real
tiene semejante procedimiento? Ni deja de exponerse la obra, ni las
demas personas en la sala perciben el significado del gesto,
solamente esa critica sabe, en su interior, lo que esta haciendo, con
qué motivacion y cual es el propdsito, absolutamente fallido. Porque,
si, cerrando los ojos ante algo, eso desapareciera, seria facilisimo
arreglar cualquier problema de la Humanidad.

El revisionismo histdrico ha acaparado gran parte de la critica de
arte a finales del siglo xx y principios del xxi. De hecho, impregna un
alto porcentaje en la actualidad. Se trata del estudio critico de los
hechos histdricos y los relatos oficiales, con el fin de revisarlos para
reinterpretarlos. En Espana empieza centrandose en la memoria
histdrica, dado que no hubo una transicién de la dictadura franquista
a la democracia satisfactoria para la sociedad. Artistas de diferentes
generaciones se embarcan en proyectos que denuncian la



desaparicion de personas durante la Guerra Civil, las fosas comunes
y la figura del dictador para concienciar al publico.

Lo decia un poeta, novelista y fildosofo espafiol, George (Jorge
Agustin Nicolas Ruiz de) Santayana: «El pueblo que no conoce su
historia esta condenado a repetirla». Si el objetivo es ser mejor hoy
que ayer, tal mejora sélo se lograra aprendiendo de nuestro pasado.
Por eso tantos intentan reinterpretarlo, traerlo al presente para
comprenderlo y no olvidarlo. El problema es que poner ciertos
hechos histdricos sobre la mesa provoca un estado de crispacion que
despierta a los radicales. En este sentido, la critica se compromete
con la labor de diferenciar entre el arte creado como mera
provocacion mediatica, usando simbolos e imagenes de un pasado
truculento, y el arte con fines activistas reales.

Aunque algunos defiendan la existencia del arte por el arte, o sea,
de las obras que simplemente persiguen la belleza, sin limitaciones
impuestas por la moralidad o la politica, no es posible una cultura
neutra. Cada creacidn artistica conlleva un posicionamiento. Cuando
se entiende la cultura como algo superficial, como una cosa que va
de masificar publicos y contar a bulto, entonces el contenido importa
poco. Suponemos que es desde esa vision desde la que se pretende
una neutralidad, se cree que es factible alejar la politica del arte. La
pretension de neutralidad en los museos puede parecer engafiosa.
En lugar de aspirar a un espacio sin sesgos, si lo que se busca es un
verdadero acceso democratico al arte, entonces es aquel donde
todas las perspectivas tengan cabida y se puedan explorar. Al final,
esto no sdlo beneficia a los artistas, sino también al publico, que
tiene la oportunidad de apreciar una variedad mas rica y completa
del mundo artistico.

Puesto que algunos centros de arte espanoles han focalizado sus
programaciones en tematicas con una tendencia ideoldgica de
izquierdas durante las Ultimas décadas, la derecha y lo que se
considera extrema derecha han reaccionado exigiendo lugar para los
suyos. Realmente no piden neutralidad sino su cuota, ya que han



visto copados los centros de arte con proyectos sobre sexualidades
no normativas, cambio climatico y otras cuestiones de las que
reniegan o que directamente atacan en sus programas electorales.
Mala estrategia la de haber desplazado a los artistas que trabajan
temas conservadores e incluso negacionistas, pues esa pérdida de
visibilidad ha alimentado el sentimiento de abandono y la idea de
que la politizacién de los museos va mas de qué partidos politicos
gobiernan que de reflejar las preocupaciones de la sociedad. Se
puede y se debe hacer politica sin necesidad de pertenecer a ninglin
partido. El aumento de la extrema derecha en Europa esta
relacionado con las luchas internas dentro de los grupos de
izquierdas. Esta lucha por el poder ha captado la atencion de
muchos artistas, quienes estan creando obras que abordan la
memoria histdrica. En resumen, la tensidn politica actual inspira a los
artistas a reflexionar sobre el pasado y su impacto en el presente.

En 2004, Angel Llorente y Julidn Diaz Sénchez publicaron un libro
titulado La critica de arte en Espafa (1939-1976)[3] que examina la
critica de arte durante la dictadura de Franco. Este estudio se centra
en como la Guerra Civil afecto al sistema artistico espafiol, que se
volvio mas tradicional y nacionalista. A lo largo del libro, se analizan
los argumentos utilizados por la critica de la época y se explora su
papel en un contexto muy diferente al actual.

Recuperar la memoria historica a través del arte es un objetivo tanto
de artistas como de criticos. Se procura ofrecer una mirada
retrospectiva que va desde los totalitarismos del siglo xx hasta el
colonialismo mas rudimentario e incipiente, cdmo afecta al desarrollo
de ciertos paises y cudles son sus vestigios en la actualidad. La
critica al colonialismo como sistema de dominacion politica y militar
culmina en el pensamiento decolonial. El control no consentido de
una poblacion en una region colonizada ha dejado una profunda
huella cultural en esa comunidad. Sin limitarse al pasado, el
colonialismo sigue presente en los movimientos contemporaneos que
explotan recursos ajenos para el beneficio econdmico inmediato de
la nacion que se beneficia de esta extraccién, a menudo a expensas



de la comunidad oprimida. Este fendmeno esta en la raiz de las
peores consecuencias de la globalizacion y de ciertas dinamicas
neoliberales que es importante analizar. Comprender esto no sélo es
esencial para reparar el dano histdrico a otras sociedades, sino que
también nos ayuda a identificar el origen de nuestros problemas
actuales.

El pensamiento decolonial sostiene que hemos de repensar la accion
politica de unos paises sobre otros, para crear un didlogo que
contraste con el mondlogo eurocéntrico de la modernizacion y su
proceso constituido por la globalizacion. De este modo, la
decolonialidad da cuenta del pensamiento que analiza criticamente
la matriz del poder colonial que, en el capitalismo global, persiste
bajo formas de conocimiento totalizantes. Esto tiene que ver con el
hecho de que nos cueste imaginar sistemas alternativos a los ya
conocidos y en los que se han visto inmersas nuestras sociedades.

En 2024, el Ministerio de Cultura y Deporte de Espana abrid la
posibilidad de abordar la cuestion decolonial, como ya hicieron
Alemania y Francia, revisando las colecciones y la museografia
nacional. Otros paises como Inglaterra se resisten a ello. Esto es
porque las obras de arte que provienen de expolios con violencia y
demas, son un menoscabo al honor de los antepasados de muchas
personas. El critico y comisario Agustin Pérez Rubio abordd este
tema en una de sus conferencias titulada «Colonialidad a contrapelo.
Restituciones decoloniales queer/cuir desde el Sur», combinando la
critica anticolonial con cuestiones de género, explorando cédmo estos
dos aspectos se entrelazan y afectan a la sociedad.

Pérez Rubio explicaba que no es hasta 1985 cuando una mujer india
se pregunta, a través de la escritura de un ensayo, si el nuevo
capitalismo global pone el foco en el cuerpo sexualizado para
discriminar de un modo radical. La pensadora Gayatri Chakravorty
Spivak, en su texto «Can the Subaltern Speak?», cuestionaba si «los
subalternos» tienen voz. Transformo el analisis del colonialismo
poniendo de relieve la importancia del marxismo mientras utilizaba



métodos deconstruccionistas para explorar la divisidén internacional
del trabajo y la homogenizacién del mundo por parte del
capitalismo. Pues la anarquia econdmica que el capitalismo crea en
cuanto al mercado, promoviendo la competicidn permanente,
sostiene la l6gica del beneficio privado y las pulsiones egoistas,
impidiendo la buena convivencia en comunidad, asi como los
didlogos entre personas de distintos origenes.

El ensayo de Spivak se centra en los factores historicos e ideoldgicos
que obstruyen la posibilidad de ser escuchados por quienes habitan
la periferia. El sujeto colonizado no es preguntado, no es quien
escribe la historia y por lo tanto sus experiencias y necesidades
quedan desvirtuadas a lo largo del tiempo. Esto afecta a las
categorias identitarias, de ahi que Pérez Rubio hilase el pensamiento
decolonial con lo cuir. Porque implica transgredir las categorias
binarias de la contemporaneidad, lo que el feminismo interseccional
entronca con los postulados académicos decoloniales. Girando, en su
conjunto, sobre la necesidad del respeto a los Derechos Humanos y
la supervivencia desde la colectividad.

Pero, volviendo a Juan Manuel Aragliés: «No se trata de buscar qué
identidad es mas inclusiva, pues las identidades no implican posicion
politica: ser obrero no implica ser revolucionario, como ser mujer no
implica ser feminista, ni ser homosexual te convierte en defensor de
los derechos de los oprimidos»[4]. A propdsito del libro de Daniel
Bernabé La trampa de la diversidad, explicaba que mds que de una
trampa de la diversidad, ante lo que nos hallamos es ante la trampa
de las identidades, una trampa que imposibilita la construccion de un
sujeto politico antagonista de amplio espectro. Porque, segun el
filosofo, «una cosa es la clase desde una perspectiva socioldgica y
otra desde una perspectiva politica». Se menciona a Marx para
destacar que, aunque las personas en una fabrica pertenecen a la
misma clase sociologica, eso no implica que compartan la misma
clase politica. Esto sugiere que la identidad es mas complicada que
simplemente la desigualdad econdmica. La lucha de clases
desempena un papel importante en esta dinamica, ya que hay un



constante tira y afloja entre homogeneizar y resaltar las diferencias.
Deleuze advierte que, al buscar diferenciarnos, corremos el riesgo de
perder la capacidad de conectar con los demads, creando identidades
muy especificas. Asi, Aragliés concluye que glorificar la diferencia
identitaria es un desafio comun tanto para los movimientos
nacionalistas como para las perspectivas decoloniales.

La plataforma de investigacion y de coaprendizaje sobre las practicas
de produccion audiovisual colaborativas del Museo Reina Sofia
«Subtramas» aborda estos aspectos de la geopolitica a partir de la
critica de arte y la investigacion artistica. Es un proyecto de Diego
del Pozo, Montse Romani y Virginia Villaplana, acogido por la
institucion en 2013 y vigente en 2024. El formato ensayo en el que
plasman su actividad es mas visual que escrito; no obstante, sigue
siendo de caracter critico y ensayistico. Como ensayo documental,
recoge un conjunto de experiencias teorico-practicas que reflexionan
sobre la dimensidn colaborativa en la produccion de relatos
audiovisuales sobre la colonialidad.

Sus publicaciones en papel nacen de la mano de diversos
encuentros, como las Jornadas de Estudio de la Imagen celebradas
en el Centro de Arte Dos de Mayo (CA2M) de Mdstoles en 2014.
Asimismo, han trabajado con el Foro de Educacién Radical, un grupo
formado por personas que trabajan en una variedad de entornos
educativos que se rednen mensualmente para reflexionar sobre las
teorias pedagdgicas y otras cuestiones de interés para aquellos
involucrados en la educacion desde el ambito cultural. Defienden la
justicia social en la educacién y la vinculacion de los profesionales de
las artes con las principales instituciones educativas, las iniciativas
comunitarias, los movimientos sociales, los espacios del arte y los
grupos autogestionados, promoviendo la inclusidn social,
combatiendo el racismo y la xenofobia, tres problemas asociados al
poscolonialismo.

Este tipo de colectivos generan piezas artisticas y critica en torno a
las mismas basandose en las diversas colonizaciones occidentales a



lo largo de la historia, desde la protagonizada por parte de la Corona
de Castilla y el Reino de Portugal en las civilizaciones residentes en
el entonces llamado «Nuevo Mundo» hasta la francesa y britanica
del continente africano o las sucesivas expansiones en Oriente Medio
y Asia. Se produce una revision critica del legado cultural de las
colonizaciones mediante multiples perspectivas y enfoques, donde
no cabe tan sdlo una teoria.

La teorizacion sobre el poscolonialismo comenzo en los afos
ochenta, con el libro Orientalismo de Edward W. Said, publicado en
1978. Este enfoque se vincula a los Estudios Culturales que
surgieron tras la Segunda Guerra Mundial y a los Estudios
Subalternos de la India, que se expandieron en América Latina. Las
teorias poscoloniales abordan temas como la construccion de una
identidad nacional después de la colonizacion, la critica de la vision
cultural eurocéntrica y la revision de las narrativas occidentales. O
sea, sostienen que la narrativa de la modernidad esta influida por las
experiencias y perspectivas de la época colonial. Francisco Machuca
Prieto lo expone en un articulo de la Revista Historia Autonoma(5],
donde se abordan diversas disciplinas relacionadas con la historia.

Entonces, la critica de arte... édonde se situa? éPedagogia?
¢Historia? éCiencia? Decir que su drea es trasversal se queda corto.
Sin embargo, la raiz la encontramos en las Humanidades. De hecho,
apreciamos que el ambito filosofico es el caldo de cultivo en el que
se desarrollan la mayor parte de los criticos de referencia, nacional e
internacional. Tomemos a dos referentes a caballo entre el siglo xx y
el xxi, uno espafiol y otro estadounidense. Por ejemplo, Félix de
Azua esta comunmente aceptado como filosofo que realiza ejercicios
de critica artistica de lo mds inteligentes. Incontables estudiantes
universitarios consultan cada curso su Diccionario de las Artes. Ha
escrito mucho sobre la obra de Goya, Cézanne, Delacroix, Degas,
Kandinsky, Picasso, Saura, Barceld y la simbdlica «muerte del arte»,
entre otras cosas. Por su parte, el estadounidense Hal Foster, uno de
los criticos vivos mds influyentes a nivel global, escribe con una base
filosofica muy potente y sus reflexiones derivan de la teoria



posestructuralista, el psicoandlisis y lo que podria considerarse
neomarxismo.

Sin embargo, Arthur Danto es el Unico que se destaca como fildsofo
del arte. Influido por la tradicion hegeliana en Estética, Danto
defendio la idea de la «muerte del arte» en el contexto de la cultura
contemporanea. Critico de arte de renombre, fallecié en 2013, por lo
que presencio la degeneracion progresiva del sector cultural en
cuanto a precarizacion y falta de pensamiento. Segun Danto, una
obra artistica queda definida por dos criterios esenciales: el
significado y la materializacion. A estos sumaba un tercero, la
interpretacion que cada espectador aporta a esa obra.

Utilizando a Duchamp y a Warhol como ejemplo, Danto puso sobre
la mesa la pregunta del millén: écdmo distinguir una obra de arte de
un mero objeto? Porque un urinario aleatorio es distinto al de la obra
de Duchamp. O sea, que un mismo objeto, retinianamente
hablando, puede ser o no ser arte contemporaneo. La mirada
externa, la del espectador, la interpretacion del publico, parece ser lo
que completa y acufia qué es arte. Eso o el arte ha muerto. Pero
vale ya de presuponer la muerte de la pintura o la de cualquier tipo
de arte, independientemente de su técnica, ivale ya! Adentrandonos
en el siglo xxi, cabria esperar que hubiésemos superado esa fase.
Lejos de esa superacion, encontramos el trabajo de la critica
mexicana Avelina Lésper, quien sostiene que lo que no es candnico
ni algo subversivo no es arte automaticamente. Este tema merece
una atencidn especial, ya que escribir critica de arte para ridiculizar
obras que no se consideran arte es, en realidad, un ejercicio
provocador y una estrategia promocional muy alineada con el
neoliberalismo. Guillermo Villamizar, artista y critico colombiano,
sefala acertadamente que «el neoliberalismo y su contrarreforma
cultural encuentran en la voz conservadora de Lésper su mejor
expresion»[6]. Esto se debe a que su retdrica, que ha logrado captar
la atencion y aplausos del publico, puede estar funcionando a su
favor. La idea de que cualquier cosa pueda ser considerada una obra



de arte resulta inquietante, descolocando y rompiendo con los
esquemas de la comodidad intelectual.

Fildsofo, escritor y critico de arte espafiol, Fernando Castro Florez es
un pensador con opiniones controvertidas cuyos escritos son objeto
de discusion, hacen pensar, motivan al lector a que se acerque al
arte para decidir qué le gusta y qué no. Comunica invitando al
publico a acceder por sus propios medios a la critica. A Castro Florez
se le da genial la oratoria y sus conferencias son como criticas
formuladas en directo. Ha inspirado a muchos de los jovenes
talentos de la filosofia actual espanola, asi como a criticos y artistas.
Porque en su labor de critico, aunque a veces emplee un lenguaje
irreverente, siempre procura servir de guia y de apoyo. Sus criticas
son constructivas, nunca destructivas aunque se les note un tono
mordaz y sea de los pocos criticos que se atreve a enunciar
opiniones negativas, en ocasiones bastante duras. Uno puede estar
0 no de acuerdo con lo que expresa, pero leer un texto suyo
estimula a cualquiera, introduce mucha informacién util y ayuda a
aclarar ideas. Su perfil es inusual y, cuando realiza una critica
negativa, lo hace respecto a un proyecto o artista consagrado que
piensa que ha fallado, explicando por qué. No carga contra lo que tal
vez flojea porque esta empezando, algo que muchos criticos si
hacen, ya que atacar al arte emergente y al artista que trata de
abrirse paso con dificultad, cometiendo las torpezas propias de la
inexperiencia, es lo mas facil y cdmodo para quienes desean llamar
la atencion pero sin arriesgar.

La critica de arte merece una rehabilitacién para no quedarse en un
intento por ofender o una mera descripcion. Tratando de contentar a
todos, regurgitando notas de prensa y redactando textos anodinos
no se llega a ningun lado, pero basta con hacer una breve
investigacion para contemplar que la mayor parte en la actualidad va
en esa linea; que lo que no es ni menosprecio ni vacuidad, lo que
esta escrito con fundamento y buscando despertar el pensamiento
critico sin tratar de dirigir la mirada del lector es la excepcion, lo
raro, lo menos visible hoy dia en este terreno. El fendmeno del



predominio del color gris en los objetos del siglo xxi, descubierto por
una investigacién del Science Museum de Londres, se extiende al
pensamiento y podemos verlo en el ambito de la critica, donde la
tendencia es hacia la neutralidad. La precarizacion y el miedo a ser
sefalados lleva a la mayoria de los criticos de arte a no salirse de lo
establecido, por lo que la diversidad de opiniones disminuye.

Opinar diferente, incluso cambiar de opinion o rectificar, esta
penalizado, mientras se premia la ambigliedad de mantenerse en
una zona gris. Dice la periodista espanola Raquel Martos, en su
seccion de opinion titulada Gente corriente que publica el medio
infoLibre, que, cuando dejemos de entender la rectificacion como
muestra de debilidad, seremos una sociedad mas sana. Quiza,
también, menos gris. La nocion de «gris» se manifiesta en multiples
dimensiones. En términos practicos, se refiere a como el color gris
se integra en la paleta del mundo, tal como sostiene Peter Sloterdijk.
Sin embargo, su significado trasciende lo visual y se convierte en
una metafora que permite reflexionar sobre un estado moral que
parece estar adormecido. Este «gris» simboliza la ambigtiedad y la
falta de claridad en la vida y las decisiones humanas, sugiriendo que
muchas veces nos encontramos en una zona intermedia, donde las
convicciones y valores se diluyen, dificultando la toma de decisiones
firmes y la accion moral[7]. Por su parte, los artistas se ven a veces
forzados a entrar en esos modelos de proyectos grises que son
acogidos por las instituciones, pues la formula del éxito ha perdido
su color. Vivimos en una sociedad destefiida, en la que solo salva el
cuello quien no se moja con ningun color, por lo tanto gana lo gris,
que, en realidad, no es color alguno.

Volviendo a Lésper: burlarse de que el performance y €l arte de
accion desafien las normas y escribir criticas crueles sobre el trabajo
de jovenes artistas que se hallan inmersos en procesos de
investigacion es su sello porque le da visibilidad. Comportarse de
semejante manera convierte al critico de turno en una estrella de las
redes. Un odiador, ademds odiado. Le otorga una notoriedad gratuita
que se traduce en la monetizacion de su actividad critica por vias



mucho mas lucrativas que la prensa especializada o las revistas de
arte. Plataformas como YouTube o TikTok premian los videos
polémicos y ahi es donde encuentran su filon criticos de arte como
Antonio Garcia Villaran.

Garcia Villaran es un artista plastico y critico de arte espanol gue
comenzo su andadura en el sector cultural como editor de poesia.
Hizo algunas apariciones televisivas como performer, hasta encontrar
Su estrategia perfecta. El mismo se mofo del arte de accion, en una
especie de autoparodia, inventando un modo despectivo para
etiquetar lo que se supone que quiere ser arte y no llega. Concibio
asi el concepto de hamparte, con el que critica algunas corrientes
artisticas contemporaneas y congenia estupendamente con Lésper,
ambos muy presentes en medios generando polémica, a veces de
forma sobreactuada,; cada uno con su publico fiel, seguidores gue
pagan por sus cursos, mentorias, libros, suscripciones online y
demas. De hecho, él es uno de los primeros profesionales del arte
que aparece en los principales buscadores de internet cuando se
busca «critica de arte en espafiol» y su canal de YouTube cosecha
seguidores entre el publico mas joven. Garcia Villaran puede
incomodar, causar rechazo o simpatia, pero lo que es seguro es gue
su trabajo tiene mérito porque ha creado un producto y lo ha
posicionado.

No es que se tenga que animar y premiar a todo aquel que suena
con ser artista, sin atender a si tiene talento, destreza y constancia.
Pero équé sentido tiene criticar si no es con animo constructivo?
Cortarle las alas a alguien que esta probando técnicas, buscando su
camino, abriéndose paso, puede ser desastroso. Desde luego es
injusto cuando no se fundamenta la negatividad vertida sobre un
determinado proyecto. Por un lado, estan los criticos que sélo alaban
y describen, sin hacer auténtica critica; por otro, los que destruyen
con unas breves lineas el trabajo que tanto cuesta construir desde la
insistente precariedad del mundo del arte. ¢éCoOmo proteger a los
artistas de la critica malintencionada?



Sin artistas no habria obras que llenen los museos, las galerias y los
centros de arte. Injustamente, su vulnerabilidad es explotada con
total impunidad. Sin ellos no existirian ni las exposiciones, ni la
venta, ni marchantes, ni personal vinculado a esta area. Tampoco
habria critica de arte. Los intermediarios en el sector son los que
mejor se adaptan a las crisis econdmicas, siendo los primeros en
sobrevivir cuando las cosas se complican. Ademas, cuando el
panorama es positivo, son quienes obtienen los mayores beneficios.
Esto demuestra que su papel es clave tanto en momentos dificiles
como en tiempos de bonanza, lo que les da una ventaja en el
entorno econémico. Es el productor primario el que recibe peor trato
y menos garantias de pervivencia. Este es un problema de base que
se lleva arrastrando décadas. La pugna por el maximo margen de
beneficio y el machaque a los productores de arte ha debilitado al
sector de principio a fin, en todos sus aspectos, incluida la critica.

El critico Rafael Lopez Borrego, que mantiene un atractivo canal de
YouTube dedicado a acercar a todo el mundo conceptos relacionados
con el arte, la estética y la teoria del arte, explica que el arte en si
no tiene precio,

pero, cuando una obra de arte sale al mercado, es capaz de
adquirirlo como cualquier otro producto debido a la ley de la oferta y
la demanda. Pero olvidemos por un momento el mercado y
centrémonos en el museo, en las obras que se exponen en €l, donde
no existe el mercado sino solo la contemplacion de la obra de arte.
Alli, équién puede decir que un Picasso tiene mayor valor que un
Mondrian? En el museo, el valor material se neutraliza y la vision
artistica de la obra adquiere un nuevo caracter, porque deja de ser
una cuestion economica para convertirse en una apreciacion de
aquello gque la obra tiene de archiprecioso, de valorable, del espiritu
del que nos hablaba Adorno en su Teoria estética. Esa labor ante la
obra de arte serd en primer lugar trabajo para €l critico que debe



asumirla con total responsabilidad al igual que el publico que acuda
a gozar de ese didlogo con la obra de arte[8].

Estamos hablando de neoliberalismo, precariedad y comunicacién en
un sector que parecia boyante hace unas décadas, cuando los
contenedores culturales se construian por doquier sin necesidad de
pensar demasiado en sus futuros contenidos. Los museos y centros
de arte son lugares de encuentro para la cultura, hacia los que la
critica vuelca casi toda su atencion, por encima de ferias, bienales,
fundaciones y galerias. En los museos se observa y se aprende,
porque «la mirada sirve como elemento de comunicacion entre el
objeto y el espectador»[9], como afirma Lépez Borrego. Lo que esta
relacionado con el museo se considera museal, refiriéndose a
objetos que no siempre tienen una conexién directa con la vida de
los observadores. Estos objetos actlian como guardianes del pasado
y son testimonios de la historia. Sin embargo, el proyecto de
catalogar y exhibir obras de arte se cuestiona en una sociedad que
ve al museo como un escaparate, mas que como un espacio de
conexion emocional o significado profundo. En este contexto, la
funcion del museo se transforma en un espectaculo, donde la
experiencia se basa en la apariencia mas que en la reflexion. Castro
Flérez compara museo con mausoleo; mas alla de un juego fonético,
lo hace porque considera al museo como la «cuspide de la joyeria
politica contemporanea»[10], que, mas que exponer, consagra.

No podemos dejar que los margenes de libertad estén sometidos a
la codicia de los especuladores, sean estos quienes sean. Estamos a
tiempo de que, a través de una perspectiva que va mas alla de su
mera utilidad, se elabore un nuevo discurso cultural capaz de
transformar las imposiciones ideoldgicas que mantienen los poderes
materiales. Intentar resolver el conflicto entre lo simbdlico y lo
econdmico se erige de manera prioritaria. Requiere analizar el
pasado, si, pero para avanzar superando los dictamenes del interés
econdmico transnacional. La libertad de pensamiento no debe seguir



condicionada por el capital, porque los parametros de reflexion
tedrico-practica actuales favorecen entonces la autocensura y se
restringe el acceso a la critica, cuando no se instrumentaliza.

Tedricamente, muchas asociaciones han destacado la importancia de
abordar ciertos temas, pero la realidad es que intervienen
demasiados intereses que dificultan su resolucion. Los miembros de
los organismos que deberian actuar en consecuencia a menudo son
tanto jueces como partes interesadas. Sus demandas se quedan en
simples manifiestos y comunicados que, aunque bien intencionados,
carecen de cualquier impacto real. Tal vez no hay interés en que
estas denuncias vayan mas alla de lo simbdlico.

A pesar de que esta postura puede ser impopular, refleja como
nuestra vida estd mediada por las redes sociales. Nos preocupamos
constantemente por cual es la opinidn correcta sobre un tema ya
muy debatido en linea. Quedarse en el lado «correcto» de la historia
se traduce en firmar peticiones en Change.org que, aunque calman
momentaneamente la indignacién, no generan cambios a largo
plazo. Sin embargo, esas listas de firmantes son valiosas para
identificar quiénes apoyan publicamente una causa, lo que puede
influir en los intereses de los involucrados. Asi, el apoyo publico se
ha convertido en una herramienta de manipulacion.

Los listados van mas alla de los movimientos para favorecer las
buenas practicas del sector y sefalar la mala praxis. Inundan los
suplementos culturales para dilucidar quién es mejor, qué artistas
merecen especial atencion, estan despuntando o han hecho algo
que los eleva a la categoria de relevantes. Es absurdo tratar de
escapar a las listas de mejor y peor, destacable o detestable. Se han
puesto de moda y determinan quién es influyente, lo cual parece
importar por encima de la calidad del trabajo o su proyeccién de
futuro. De nuevo, inmediatez y capital simbdlico, dos cosas que no
dan de comer.



En sociologia y antropologia, el «capital simbdlico», que hemos
mencionado antes, se refiere a los recursos que una persona posee
basados en su honor, prestigio o reconocimiento dentro de una
cultura. Aunque sin impacto econémico inmediato, puede influir en
la posicion social de un individuo y en como es percibido por los
demas. Estar entre los agentes culturales mds influyentes del afio
impulsa la trayectoria de cualquiera, ¢o no? No sélo no tendria
sentido negarse a aparecer en una lista de personas importantes,
sino que tampoco lo tiene oponer resistencia a participar de la
escritura de dicha lista. Es decir, de ostentar el privilegio de quien
decide quién aparece en ella y ese es el cometido del critico cuando
se proponen los listados anuales, la puntuacion de actividades
culturales de mejor a peor, o €l ranking de talentos emergentes.

Otro modo de entenderlo es atendiendo a la responsabilidad que
conlleva establecer esa delgada linea entre los que merecen ser
destacados y los que todavia no, tal vez nunca. Si se ha de caer en
la creacion de listas porque es la tendencia del momento, entonces
mejor dejar tal asunto en manos de profesionales cualificados y con
una trayectoria que indique honradez en su quehacer. Volvemos al
capital simbdlico, en esta ocasion, el del critico. Porque la aceptacion
social y el alcance que tengan las opiniones de un determinado
critico lo convertiran en un auténtico prescriptor, digno de recibir el
poder para sefalar publicamente aquello destacable segun su
criterio.

La critica de arte se vincula a la proliferacién de observatorios
culturales que surgen por la necesidad de crear fuentes de datos
fiables, completas y accesibles. Este es un tema delicado, pues en
Espafia multiples asociaciones de profesionales de la cultura
colaboran tanto a nivel organizativo como econdmico en la ejecucién
anual de un informe promovido por una entidad privada que gesto y
gestiona el principal observatorio. La institucion es privada aunque
sin animo de lucro y se llama Fundacién Contemporanea. Nacid en
Madrid, en 2008, con el impulso del centro cultural La Fabrica,
también una iniciativa privada que se dedica a la edicién y la



docencia en materia de gestion cultural. Entre sus fundadores se
encuentran Alberto Fesser (presidente) y el fallecido Alberto Anaut.

Por definicion, surge con el proposito de fomentar el desarrollo del
sector cultural en el ambito espafol e internacional, a través de
formaciones especializadas y la creacion de redes para el
intercambio y la colaboracion entre profesionales y organizaciones
culturales. Jamas se ha escrito ningun texto critico que ponga en
tela de juicio el sistema por el cual tanto la fundacion como el
observatorio se consideran infalibles y con la potestad de tomar
algunas de las decisiones mas notables y que mas afectan al sector
artistico espafol. Imaginar una critica de arte a la contra de la
direccion que marca esta fundacion y su observatorio es tan
inverosimil como imaginarnos actuando en el sistema capitalista
neoliberal desde fuera de él.

¢Qué garantia de fiabilidad ofrece un ente como Fundacién
Contemporanea? Precisamente porque integra la gestion y la opinion
de agentes culturales de todo color politico, edad, origen y
formacion, tanto independientes como trabajadores de instituciones
culturales publicas, refleja mas fielmente la realidad del sector que
otras entidades. No tiene una determinacion politica que se incline
ante el gobierno de unos u otros, recaba informacién de todos lados
y aspira a la excelencia en el proceder por encima de cualquier otro
interés. Su directiva se reline con dirigentes autondmicos de
izquierda, derecha y extrema derecha, entendemos que para
escuchar todos los puntos de vista. Esto, que podria parecer
alarmante, sin embargo es buen sintoma, puesto que la aleja del
sectarismo y de las ideas distorsionadas que surgen de rodearse sélo
de quienes piensan lo mismo. Comprender que en el ambito artistico
no hay la homogeneidad quimérica que muchos reclaman es uno de
los principales aciertos para que un observatorio funcione.

El reclamo de la participacion es esencial para el funcionamiento
efectivo de un observatorio cultural. Desde 2009, «El Observatorio
de la Cultura» se encarga de crear rankings e indicadores que



evaluan la actividad cultural en diversas comunidades auténomas y
ciudades de Espafa, asi como las instituciones y eventos culturales
mas relevantes del afio. La inclusion en estas listas es muy deseada,
ya que numerosas entidades aspiran a figurar en ellas, avanzar en
su posicion y, sobre todo, ser parte del selecto grupo de expertos
consultados de manera anonima para obtener datos. A partir de las
respuestas de estos expertos, se establece un baremo que intenta
acercarse a la objetividad en un ambito donde la percepcion
personal tiende a dominar.

Ademas del Observatorio, la Fundacién Contemporanea organiza
desde 2011 el conocido encuentro «Publica», que redne anualmente
en el Circulo de Bellas Artes de Madrid a destacados profesionales
del ambito cultural. Durante este evento se presentan nuevos
proyectos, propuestas y oportunidades tanto del sector publico como
del privado. Desde 2013, también coordina el master «La Fabrica:
Direccion de Proyectos Culturales», disefiado para ofrecer a los
estudiantes experiencias reales en la creacion y gestion de proyectos
culturales. Sin olvidar mencionar que es responsable de la N
organizacion del festival internacional de fotografia PHotoESPANA y
ofrece una variedad de cursos relacionados con la gestion cultural.

Frente a la abundancia de opciones formativas a menudo sin
fundamento, la propuesta de la Fundacién Contemporanea se
destaca por su utilidad practica en la adquisicidon de habilidades para
el trabajo en este sector. Esto se evidencia en la calidad de los
profesionales que imparten sus cursos, quienes cuentan con
trayectorias coherentes y criterios que son reconocidos como
validos.

Pero que un criterio se valide como apto para guiar a los demas no
siempre depende de haber demostrado aptitudes adecuadas. Ya
decia Schopenhauer que muchas veces las cosas no se le dan al que
las merece mas, sino al que sabe pedirlas con insistencia. Asi, nos
dejamos guiar por quienes alcen la vara de medir mas rapido o de
forma mas enérgica, y vemos formalizar grandes proyectos a artistas



cuyo trabajo es, a todas luces, flojo. Sucede si han sido tenaces
hasta la saciedad y al final han tocado a la puerta indicada, en el
preciso instante para obtener su deseo. Se trata del factor suerte,
nunca descartable. Asimismo, escritores que se pronuncian sobre
cualquier cosa en todos los medios posibles, hacen mucho ruido en
redes sociales y se plantan en todas las inauguraciones que pueden
dando la nota, logran posicionarse como voces legitimadas aunque
su trayectoria no les respalde. A esas voces la critica de arte tendria
que responder.

Mercado del arte y mundo del arte no son la misma cosa. Dentro del
segundo estd, indudablemente, el primero; pero no son, de ninguna
manera, intercambiables. El arte funciona al margen de su vertiente
mercantil, aunque los artistas sean trabajadores y, como es ldgico,
luchen por sus derechos dentro del sector. En ese campo también
puede ayudar la critica. Que una obra no se venda nunca no la
convierte en peor que otra muy cotizada y que haya cambiado de
manos muchas veces en galerias y subastas. Que un artista venda
en su estudio o mediante sus redes sociales no le otorga un rango
inferior al del artista que trabaja siempre a través de galerias. Entrar
en el circuito mercantilista es requisito para asegurarse la obtencién
de una retribucidon econdmica periddica; sin embargo, no todos los
artistas acceden a ello y reflexionar sobre los motivos y las posibles
alternativas es tarea del critico.

Hubo un punto de inflexion a comienzos del siglo xxi en este terreno
y fue cuando asumimos con resignacion que se hablase de la cultura
en términos de «producto» y «consumo». Hemos normalizado que
los directores de museos, los comisarios y la critica animen a
«consumir cultura» tirando de marketing, influencers, prescriptores y
venta de material promocional, como gorras y camisetas con logos
gigantescos. No obstante, el antropdlogo y critico argentino Néstor
Garcia Canclini definia en 1993 el consumo cultural como un
conjunto de procesos de apropiacion y usos de productos en los que
el valor simbdlico prevalece sobre los valores de uso y de cambio, o
donde al menos estos ultimos se configuran subordinados a la



dimension simbdlica. ¢Qué es lo que ha cambiado? ¢Donde ha ido
ese valor simbdlico? éCuando pasa la cultura a convertirse en un
producto? ¢A quién beneficia que se conciba estrictamente en
calidad de producto?

A la figura del prescriptor se une la del copywriter del arte, creador
de esloganes y ganchos. Un copywriter es el especialista en
redaccion de textos publicitarios o de marketing. Su trabajo consiste
en la creacion de textos originales que deben ser llamativos y
convincentes para posicionar una marca o para animar al lector a
realizar una accion de compra, suscripcion o solicitud de
informacion. El copywriter espafiol mas famoso es Isra Bravo y basa
su éxito en la maxima de que saber vender lo es todo. Escribe
reflexiones banales sobre si la mayoria de los artistas son pobres
porque no han aprendido a vender, asumiendo que un artista tiene
que ser su propia marca y hacer marketing a cada paso, por encima
de crear obra. La obra, para los copywriters, es lo de menos. En la
medida en que las obras de arte pasan a ser un producto mas en el
mercado, da igual estar vendiendo un cuadro que un sandwich. Las
técnicas para engatusar al cliente, que quiza ni siquiera tenga un
interés genuino en el arte, son mds o menos las mismas.

Dichas técnicas se encuentran, por supuesto, en los cursos a
distancia que ofrece el copywriter para quienes quieran convertirse
en grandes vendedores de lo que sea. Cursos que prometen mucho,
facturan un monton (a menudo fuera de nuestras fronteras, por
aquello de que los impuestos son menos en otros lares) y engrosan
la cuenta de quien los imparte. Este individuo presume de tener un
gran capital y considera que su método es exitoso. Sin embargo, ese
capital ha sido acumulado gracias a quienes pagan por los cursos y
la publicidad, no por su habilidad para desenvolverse en el mundo
del arte ni por contar con una trayectoria acreditada en el sector.
Ante esta estrategia, el mercado se encuentra sin regulacion, siendo
explotado por aquellos que afirman tener la formula mdgica para
dominarlo.



Tales perfiles, como prescriptores, influencers y copywriters, no son
conscientes de su propia caducidad en manos del mercado. Al
carecer de trayectorias sdlidas y de conocimientos que respalden
una profesionalizacion auténtica —como la que ofrecen plataformas
como la Fundacion Contemporanea—, su futuro es incierto, con un
éxito efimero. Se convierten en rémoras que se creen tiburones,
personajes secundarios en una escena artistica marcada por la
desesperacion que fomenta la pilleria.

Durante el décimo Barcelona Symposium de Talking Galleries,
celebrado los dias 22 y 23 de enero de 2024 en el Museu d’Art
Contemporani de Barcelona (MACBA), hubo un panel de discusion
titulado «Museos y mercado. ¢Ha parasitado el mercado del arte al
museo?». La pregunta era perfecta para lanzarla en un congreso
internacional orientado a galeristas y profesionales del arte, que
examinaba los retos a los que se enfrenta la comunidad artistica,
mas alla de la amenaza de agentes externos que buscan lucrarse del
sector con dudosas practicas como las que hemos descrito.
Participaron en la mesa Manuel Borja-Villel, Alex Nogueras y Llucia
Homs, los dos Ultimos, galeristas con proyectos serios y exitosos. El
primero dirigié durante quince anos el Museo Reina Sofia, ha escrito
textos criticos de referencia y defiende que la cultura no es un
industria, es un derecho. Por supuesto que el coleccionismo es bien
recibido y que los museos crean sus colecciones por la adquisicion
de obras de arte. Pero el mercado del arte no puede ni debe marcar
los ritmos a los museos, pues cada museo lleva a cabo una
programacion ideada por su direccidn artistica en consonancia con el
espiritu de la institucién y de manera coherente con su contexto.

Adentrarse en un museo es comunicarse con el patrimonio tangible
e intangible de la humanidad. Parece que la critica de arte sufre una
crisis de relevancia y credibilidad, pero... éacaso estan los museos en
crisis también? Recordemos que un museo es una institucion publica
o privada, abierta al publico y al servicio de la sociedad. En él sucede
gran parte de lo que ocupa al critico en su labor. Porque,
generalmente, los museos exhiben obras de arte y programan



actividades culturales como las exposiciones, que contribuyen al
desarrollo del tejido local, el estimulo del arte nacional e
internacional, generando didlogos cruzados entre el publico y el
trabajo de los artistas.

Pero tal tipo de instituciones no funcionan solas, el equipo que las
conforma es sumamente importante. Que un museo tenga prestigio
va en proporcion al trabajo que llevan a cabo todos sus empleados,
aunque el mérito recaiga habitualmente en la directiva. Vivimos una
época en la que la direccién de nuestros museos, por lo menos en
Espaia, es bastante personalista. La cara visible y a quien se
atribuye el éxito o el fracaso de la trayectoria museistica es al
director. No obstante, su trabajo no es en absoluto solitario, como a
menudo lo es el del critico. ¢Cédmo van a salir adelante proyectos de
gran envergadura dependiendo de una Unica persona? Son muchos
los profesionales que estan detras de cada paso: técnicos,
coordinadores, seguridad, montadores de exposiciones, personal de
sala, del area didactica, administrativa, mediadores, departamento
de publicaciones, disefio y un largo etcétera que incluye agentes
externos contratados puntualmente como los comisarios. No caben
en una foto, claro. Esto sin desmerecer los logros de quien dirija,
porque, al fin y al cabo, la programacion depende de la propuesta
del director, de su criterio, siempre vinculado a su bagaje y sus
investigaciones, o sea, los temas en los que sea experto. Aunque
suele pasar por filtros como los de un patronato.

Nunca se esta solo al frente de un museo, por suerte. A la mayoria
de los profesionales dedicados a la critica les generan mucha
desconfianza los argumentos de quienes capitanean centros de arte
negando esta evidencia. La critica también esta para sefialar cuando
los engranajes de las instituciones museisticas no funcionan bien o
tienen partes oscuras. Y mas ahora, que hay tanta sensibilidad con
la transparencia y las buenas practicas. Sin embargo, se suele caer
en una espiral de alabanzas a la gestion de determinados museos
mas que valorar los mecanismos por los que se destacan unos
proyectos sobre otros. Quiza esto tenga que ver con la inminente



disolucién del concepto de autoria que promulgan algunos, y con el
conceptualismo que se impone al arte matérico en cierto modo.
Volveremos sobre estos aspectos.

La pérdida de centralidad del objeto, los cambios en el estatuto del
trabajo artistico y los desplazamientos en el concepto de autoria
fueron los temas de unas jornadas anteriores, precisamente
organizadas en el Reina Sofia, entre enero y junio de 2018 bajo el
titulo «Nuevos materialismos». El ciclo de conferencias promovia la
reflexidon sobre las nuevas formas de materialidad que subyacen a la
contemporaneidad. Numerosas obras de arte de las Ultimas décadas
se han caracterizado por activar los procesos de desmaterializacion
descritos por la critica de arte neoyorquina Lucy Lippard a finales de
los anos sesenta del siglo pasado, y en esa linea surgen los
interrogantes en torno a lo matérico y su consumo.

Actualmente, el consumo se concibe ante todo por su racionalidad
econdmica. Subyace una estrategia del mismo mercado para
aumentar la oferta de bienes y seguir marcando la desigualdad en la
sociedad. Al usar el capital simbdlico para contentar a quienes no
reciben beneficio econdmico por su trabajo, se marca la diferencia
con quienes producen una obra que vende adaptada al mercado. Los
artistas no se homogenizan, lo hace el mercado sujeto a las
dindmicas que conlleva la globalizacidn. Eso si, lamentablemente,
algunos artistas tratan de adaptar sus obras a lo que perciben que
tiene mayor aceptacion en el sistema y pervierten su trabajo
cambiando de técnica, tematica y esencia. La falta de oportunidades
los lleva a querer encajar y hacer lo que los demas.

El consumismo exacerbado y la globalizacién son procesos centrales
del cambio econdmico en los 2000. Pero, junto a ellos, han ido
avanzando mecanismos por los que el consumidor es lo menos
parecido a un sujeto auténomo. Consumimos bajo la influencia de
las tendencias a las que se nos expone por toda via de
comunicacion. El tiempo que pasamos observando el mundo y
comunicandonos con €l a través de las pantallas va en aumento.



Recibimos mas informacion visual de la que somos capaces de
procesar, publicidad subliminal, sobreestimulacidon constante para
abocarnos a desear mas de lo que necesitamos en nuestras vidas vy,
por lo tanto, acrecentar una sensacién de vacio que esta en el origen
de algunas de las patologias contemporaneas mas extendidas
(enfermedades sociales).

La centralidad que adquiere el consumo en la vida social se da
cuando pasa de ser una necesidad basica a una necesidad
construida al querer o desear algo, segun el fildsofo Zygmunt
Bauman[11]. Se publicita el consumo de objetos y de experiencias
como algo que ayuda al ser humano a su autorrealizacién, que lo
hace formar parte de un grupo y fomenta la inclusion social. Decia
Bauman que vivimos en una «sociedad de consumo» que convierte
a los consumidores obedientes en producto. Deseamos adquirir
cosas que pensamos que nos haran felices, pero asistimos a la
aparicion incesante de nuevas modas que frustran sistematicamente
la posibilidad de satisfaccion. La idea de que se deben considerar las
fuerzas de la materia por encima del ser humano se encuentra en la
tesis doctoral del critico cultural Mark Fisher. Este enfoque combina
diferentes perspectivas que alejan al individuo del centro de
atencion[12].

Con el advenimiento de la modernidad liquida, la sociedad de
productores es transformada en una sociedad de consumidores. En
esta nueva sociedad, los individuos son simultaneamente los
promotores del producto y el producto que promueven, habitando
ese mismo espacio social que es el mercado. Para acceder a los tan
codiciados reconocimientos sociales se exige a las personas
reciclarse bajo la forma de bienes de cambio, es decir, como
productos capaces de captar la atencidn, atraer clientes y generar
demanda. Asi lo explicaba Bauman, y esta transformacion de los
consumidores en objetos de consumo es el rasgo mas importante de
la sociedad de consumidores en la que los artistas sienten que han
de ser su propia marca, venderse a través de todos los canales



posibles e invertir en que otros con mayor capacidad de influencia
los promocionen.

La figura del prescriptor resulta desconcertante; es ese personaje
que aparece para impulsar la venta de lo que otros no han logrado
comercializar. Trata de desplazar al critico porque no tiene el pudor
de resistirse a las presiones de quien paga la publicidad; influye
sobre el publico potencial de un evento si la marca de turno lo
contrata, disfrazando de andlisis fiable lo que es un intercambio
comercial. Tal vez ni siquiera le ha gustado la exposicion que
propone visitar, pero es que no argumenta qué le ha disgustado y,
por lo tanto, no mueve a que su audiencia desee asistir para emitir
Su juicio, contradecir o confirmar. Es que quiza le da absolutamente
igual, no tiene una opinion auténtica formada y mucho menos
fundamentada. Lo aparenta para que no se pierda la magica
conexion con sus seguidores, para que no se descubra el embuste,
porque entonces no surte efecto la llamada a la accion. Asi pues,
entiende por prescriptor una persona que tiene la habilidad de influir
en un determinado publico cuando comparte su opinion o valoracion
sobre un producto, servicio o marca. Ahora que las exposiciones se
definen como experiencias y que los museos buscan a influencers
para sus campanas publicitarias, los criticos mutan por momentos en
prescriptores y viceversa.

De hecho, no es extrafio que en las estrategias de comunicacion de
los principales centros de arte a nivel mundial se contemple un alto
presupuesto para contratar a prescriptores. Por una cuestion de puro
marketing conviene que todas estas figuras vinculadas a lo artistico
convivan en el mismo ecosistema, se retroalimenten y colaboren en
favor de dar visibilidad al arte. La mercadotecnia, comunmente
llamada «marketing de influencers», es una forma de promocion en
redes sociales en la que se contrata a personas con impacto sobre
potenciales compradores para que recomienden productos o realicen
emplazamientos publicitarios sutiles; que parezca que estan
recomendando un objeto o una actividad por voluntad propia,
porque casa con su estilo de vida, ese que muestran al mundo en el



plano digital y que fideliza a sus seguidores. Se supone gue asi estos
ultimos haran lo mismo y, por un proceso de imitacion de la
conducta de su idolo, acudiran al lugar, adquiriran el producto y
recrearan la experiencia. Ademas, lo compartirdn en sus redes y eso
servird también de publicidad.

Se busca credibilidad entre los prescriptores; sin embargo, la
normativa europea que obliga a especificar cuando se esta
mostrando algo con fines publicitarios ha mermado la capacidad de
influencia de un buen numero de influencers. El consumidor ya no
cree que vaya a parecerse a su famoso de referencia por comprar lo
que este le indica. Tampoco por asistir a las mismas fiestas y los
mismos eventos. No obstante, mientras, en el mundo del arte
seguimos oyendo hablar de «consumir cultura» o «consumir
productos culturales», de manera que las dinamicas de mercadeo
que planteaban los prescriptores se han extendido al ambito de la
critica. Los criticos pareciera que han de animar al publico en
potencia a consumir exposiciones, comprar entradas para ferias,
realizar viajes para ver este o aguel monumento sin dejar de pasar
por la tienda de souvenirs. Practican ese marketing de influencia que
apela a los sentimientos.

No es ese, sin embargo, el camino del critico, tal como explicaba el
periodista Camilo Taufic en su ensayo Periodismo y lucha de clases:
«No existe la informacion por la informacion,; se informa para
orientar en determinado sentido. Que nadie sea llamado a engano
en una materia en que tantos quieren aparecer como inocentes».
Atender a qué informacion destaca el critico nos dird mucho sobre
su contexto y sus intereses. También sobre su independencia o sus
necesidades. Un punto importante es si tiene conciencia de clase,
équién la tiene hoy dia? Los artistas son trabajadores y reclaman sus
derechos por ello, mientras, igual que los criticos, caen en la
incoherencia de actuar como si se mantuviesen ajenos a la
adscripcion a cualquier clase social. En términos marxistas, si uno
produce pero no es propietario de los medios de produccion, como
la mayoria de las personas, entonces se entiende que forma parte



de la clase trabajadora, la clase obrera, con todo lo que conlleva; v,
en caso de que produzca a pequena escala por sus propios medios,
formaria parte de la clase media trabajadora.

Pensemos en la situacion de artistas que dicen estar comprometidos
con el cuidado del medioambiente y la deslocalizacion de la industria
textil, para evitar que grandes corporaciones se lleven la produccion
a paises en vias de desarrollo donde los trabajadores no tienen
derechos. Podria deducirse de tal argumentario que tienen
conciencia de clase. Sin embargo, nos damos de bruces contra la
realidad cuando, desde la critica de arte, nos aproximamos a sus
obras. Por ejemplo, un mural de arte urbano criticando a una marca
de fast fashion frente a la puerta de una de sus tiendas.

El concepto de moda rapida se refiere a un fendmeno de produccion
y cONsSumo masivo que se incrementa a la misma velocidad a la que
van cambiando las tendencias. El tiempo de vida de cada prenda
fabricada es muy corto y su produccion se lleva a cabo en
condiciones infrahumanas, en paises alejados de las empresas y los
puntos de venta. Por consiguiente, la figura de una nina esclavizada
cosiendo ropa al otro lado del mundo, plasmada en un mural que
promueve la conciencia critica sobre la explotacion infantil, en ese
contexto, pretende afectar a la industria textil a partir del ejercicio
artistico. No obstante, la via que se emplea es la de intentar disuadir
a quienes compran esa ropa, provocandoles un sentimiento de culpa
cuando entran o salen de la tienda en cuestién. La empresa no
percibe pérdidas millonarias y el comprador, que probablemente
adquiere prendas de bajo coste ahi porque no puede permitirse los
precios prohibitivos de las tiendas de comercio justo, vuelve a casa
derrotado. Es la doble culpabilizacién de la clase obrera. Se
criminaliza a la clase trabajadora porque, al no haber conciencia de
clase, el artista no distingue cual es su adversario. Esto es algo que
no se contempla en los foros de la elite izquierdista en los que se
premia la valentia del mural por pintarlo cerca de su objeto de
critica, antes que pararse a reflexionar si se trata de una accién
eficaz, si cumple sus objetivos y si aporta a la sociedad o la



perjudica. Ese tipo de obra termina por utilizarse como arma politica
para la lucha entre partidos de un lado y de otro, no representa una
problematica de clases ni desestabiliza al mercado.

Dominadas por la inmediatez, sobreviene la pregunta de como
puede la critica de arte buscar nuevas formas de representacion de
lo observado. Las obras ofrecen la vision de los artistas, y aquellas
reflexiones que se realizan desde la critica sobre esa vision
pretenden dar cuenta del pensamiento de una época, qué
preocupaba a creadores y sociedad en el preciso momento en que
fueron escritas. Roland Barthes y Fredric Jameson destacan un
cambio significativo en como experimentamos la historia. Barthes
argumenta que la narrativa historica se ha vuelto mas simbdlica,
desconectandose de los acontecimientos concretos y ofreciendo
significantes que flotan sin anclarse en realidades pasadas. Por su
parte, Jameson sefala que la posmodernidad ha llevado a una
fragmentacion de nuestra percepcion historica, resultando en una
«amnesia historica» que dificulta conectar eventos de manera
coherente. En conjunto, ambos sugieren que esta transformacion
afecta nuestra comprensién del pasado y nuestra relacion con el
presente, reconfigurando constantemente nuestras narrativas
culturales. De esta manera, las nociones de cambio unidas a la
experiencia del tiempo se han desvanecido en un momento marcado
por el presente continuo. ¢Qué vende ahora? ¢Qué resulta Gtil para
el partido que gobierna o su oposicion? ¢Qué aporta la totalidad de
la ciudadania?

La cultura de masas y el debate sobre la conciencia de clase como
motor de cambio nos llevan a cuestionar si hay alternativas viables
hoy dia. Surge la necesidad de reflexionar sobre la relacidon entre el
arte y el materialismo. Aunque Mark Fisher pensaba que no habia
alternativas al capitalismo actual, también sugeria que era posible
buscar un camino diferente. La situacion puede parecer
desalentadora, pero es importante intentar encontrar un rayo de
optimismo. Fisher expresaba su frustracidon ante la obsesion por lo
material y la imposicidon de un realismo radical que limita nuestra



capacidad de imaginar futuros distintos. Es verdad que, si nos
anclamos en la queja sobre la instrumentalizacion de los agentes
culturales por parte de los politicos y sobre un mercado que dicta las
reglas, no saldremos adelante, pues nos deprimiremos. Entrar en
una espiral de pensamiento negativo inmoviliza, es
contraproducente. Identificar los problemas es necesario, pero
detenerse demasiado en ellos nos lleva a perder perspectiva y ser
incapaces de encontrar soluciones. Para hallar respuestas,
necesitamos imaginar situaciones ideales alternativas, fantasear con
qué pasaria si los problemas desapareciesen.

Eso nos recuerda a lo que Oscar Wilde afirmaba sobre el peligro de
buscar tanto la realidad que perdemos la capacidad de la fantasia,
necesaria para imaginar alternativas al presente. En una situacion de
temporalidad reducida a un presente absoluto, regido por la
devocidn hacia lo digital, el futuro tiembla. Es comprensible
deprimirse ante semejante perspectiva. Fisher nunca dejo de indagar
en una critica cultural que rescatase los futuros perdidos,
seguramente hasta el dia en que decidié quitarse la vida. La rotunda
afirmacion de Margaret Thatcher al cerrar la famosa mina, «no hay
alternativa», provoco en Fisher una impotencia reflexiva y un
profundo sentimiento de que el futuro estaba cancelado. Thatcher,
que no creia en la colectividad ni apoyaba a la clase obrera, pensaba
que financiar las artes desde lo publico era una pérdida de tiempo,
una mala inversidn, relegandolas a la privatizacion y la esfera
personal. Esta veremos que es una constante entre las derechas
reaccionarias que, mucho después, han ido ascendiendo al poder
peligrosamente en distintos paises.

Politicos de corte conservador en toda Europa se han pasado al
menos las dos Ultimas décadas pidiendo que se aleje cualquier
componente ideoldgico de las politicas culturales, en favor de una
cultura neutral. Tal requerimiento tendria sentido si se trata de que
las instituciones culturales no sufran los vaivenes de los cambios
politicos cada legislatura, que practiquen una sana independencia
del color politico que gobierne. No obstante, pensar que es factible



asegurar tal independencia es bastante ingenuo, puesto que las
estructuras por las cuales se accede a trabajar en las instituciones y
la programacion que se integra en las mismas tienen una influencia
ideoldgica. Querer democratizar el acceso a la cultura es ya un
posicionamiento politico. Algunos gestores culturales también han
intentado desmarcarse de la politica cuando han estado al frente de
centros de arte publicos, con el objetivo de sortear los cambios de
color del Gobierno de turno, afirmando no tener interés en lo politico
Yy no programar exposiciones que conlleven ningln posicionamiento.
No obstante, el feminismo de segunda ola en los anos setenta
popularizo la frase «Lo personal es politico», y es que en la vida
todas las decisiones forman parte de la politica.

Fisher siempre tuvo claro que el arte y la politica no pueden
separarse. Al menos, no por mucho tiempo. Otra cosa es que el arte
se abra a todas las personas, independientemente de la ideologia
que tengan, y no genere en los museos guetos para especialistas o
para colectivos concretos. Por eso teorizo sobre el potencial
emancipador del arte en un momento en que pocos criticos
culturales se atrevian a ahondar en la politica. Su texto Salir del
Castillo del Vampiro sehalaba al individualismo neoliberal y apuntaba
la necesidad de una solidaridad con conciencia de clase frente a un
futuro politico globalmente deprimente. El principal proposito del
autor en dicho articulo, a saber, como construir la solidaridad de
izquierdas y de clase, superando las incesantes divisiones identitarias
propias de la cultura online, sigue en el aire pero podria
materializarse, aunque para ello haria falta un profundo proceso de
autocritica entre las izquierdas europeas y una apertura a la
convivencia con quienes piensan diferente.

Confrontar a la ciudadania desde el ambito cultural interesa no sdlo
a las elites o a ciertos politicos, sino también a los pequefios
gestores que se nutren del narcisismo de la diferencia menor,
generando malestar en una comunidad sobre la que se obtiene
beneficio al dividirla para controlar sus actos. La interiorizacion de
los dispositivos de vigilancia se ha consumado en el marco



posideoldgico del realismo capitalista. German Cano, en su
conferencia «Racionalidad neoliberal, control y burocracia», senala
que la nueva burocracia descentralizada se ha extendido en todos
los ambitos, debilitando la responsabilidad politica. En esta «cultura
de la auditoria», predominan la opresion, la pasividad y la
colaboracién forzada. Por eso vemos hacer la vista gorda a politicos
responsables de asegurar las buenas practicas entre los gestores
culturales a cargo de instituciones publicas. Mientras, entre la
derecha corre el rumor de que las politicas de izquierdas aspiran a
copar los centros de arte, por lo menos en Espafna, asegurando que
sus directivos compartan ideologia y, por lo tanto, programen
contenidos que adoctrinen a la poblacién. ¢Cémo afrontan los
partidos de izquierdas semejante teoria de la conspiracién?
Simplemente desoyéndola, volcando un mayor sesgo ideoldgico en
la programacion cultural a la que tienen acceso, y alimentando el
sentimiento de desarraigo que padecen aquellos a los que se les ha
repetido que la cultura es para unos pocos dotados de superioridad
moral.

Demasiados intelectuales permanecen impasibles observando el
proceso por el que la reconstruccidn de la izquierda europea se
dinamita desde dentro y contribuye al auge del extremismo, en
medio de una crisis medioambiental y humanitaria que deberia de
unir a las personas mas que dividirlas. Pero esta triste situacion no
tendria tanta fuerza si no se hubiera mermado el espiritu critico, algo
que contribuye a que quede difuminada la labor de quien escribe
critica de arte. Al ponerse al servicio de galerias y centros privados
por una necesidad econdmica, el critico pasa de redactar auténticas
criticas a textos de una complacencia obscena. Notas de sala
escritas a la carta, elogiando lo que el espectador va a presenciar, la
carrera de los artistas que exponen, el esfuerzo de los galeristas por
asistir a ferias internacionales o el de los filantropos que abren
fundaciones para mostrar generosamente sus colecciones a cambio
de algo de fama y, tal vez, una conveniente desgravacion fiscal.



Cierta prensa regurgita dichas notas a modo de resena y acabamos
por denominar critica a aquello que no lo es, pero nos
acostumbramos. Para el mercado, tener desactivada a la critica, en
este sentido, es Util, pues asegura que no va a haber investigacién o
reproches publicos en torno a segin qué practicas; que no se
planteen alternativas puesto que nadie cuestiona la actualidad ni
imagina otros escenarios posibles. Queda en manos del
asociacionismo estar atentos al cumplimiento de las buenas
practicas, pero las asociaciones y sus directivas o presidencias
también pueden verse influidas por intereses particulares. Esta es
una opinion de lo mas impopular, pronunciarse al respecto implica
sufrir graves consecuencias. Cuando si habia conciencia de clase,
quedd demostrado el poder del asociacionismo; lo que no
esperabamos es que tuviera una capacidad de corrupcion tal que
nadie se atreva a alzar la voz, ni siquiera al ver claramente
irregularidades y mala praxis.

Si la directiva de una asociacion de criticos, artistas o de gestion
cultural es gratificada con la concesidon de ayudas y contratacion de
proyectos individuales por parte de una institucion, écémo va a
movilizar a sus asociados en contra de esta, aunque sea en hombre
del bien comun? Es decir, hasta observando malas practicas en un
museo, si desde este se ha impulsado la trayectoria de quienes
debieran criticarlo, a todas luces es evidente que se intentara
blanquear los asuntos turbios. Nadie muerde la mano que le da de
comer. Lo que pasa es que, si no estas dentro, no resulta visible
quién da de comer a quién. Y si estas lo suficientemente cerca como
para darte cuenta, sefalarlo, alzar la voz y decir que eso esta mal
implica una condena automatica al ostracismo.

Sélo la figura del critico comprometido garantizaba la suficiente
independencia y el rigor necesarios para ejercer la critica sin
condiciones. Mientras que antafho era una figura admirada, tal vez en
exceso, ahora se trata de una especie que parece en peligro de
extincion. Al que se atreve a emplear la escritura con tal
responsabilidad, fundamentando sus argumentos y sefialando casos



concretos sobre los que cabe pararse a pensar, se lo percibe como
un peligro. éSera que la critica de arte en el siglo xxi esta reservada
Unicamente para kamikazes? ¢Puede un profesional de la critica vivir
dignamente de su trabajo?

Una maiana estival de 2023, el comisario de exposiciones y critico
de arte Sasha Bogojev publicaba un comunicado en sus redes
sociales advirtiendo sobre una galeria de arte que habia dejado a
deber honorarios a artistas y otros gestores culturales. Exponiendo
su caso Yy lamentando haber formado parte del proyecto, contaba
detalles para alertar a sus seguidores y evitar posibles nuevos
fraudes. Compartir informacion impopular, ayudar a la comunidad,
generar cohesion y conciencia, épor qué es tan inusual encontrarse
con este tipo de ejemplos en el ambito artistico? Sefalar lo que anda
mal acaba perjudicando al agente cultural y por ello nos hemos
acostumbrado a tapar los defectos, a mirar hacia otro lado y, por
ende, a dejar que la tragedia se cierna sobre una siguiente victima.
Pero hace falta compartir las experiencias, también las negativas.
Aungue nos vayan a mirar con malos ojos al principio, habra quienes
lo agradezcan, porque les evitamos caer en la misma trampa. Un
atisbo de solidaridad en un entorno tan hostil y competitivo agujerea
los cimientos del realismo capitalista.

Bogojev retomaba, quiza sin ser del todo consciente, algo en lo que
la critica de arte habia fallado durante las Ultimas décadas y para lo
que, sin embargo, estaba destinada desde el principio: sefalar las
injusticias del ambito artistico reflexionando sobre ellas. La cultura
como espacio de la vida diaria necesita guardianes y narradores.
Tanto historiadores como criticos entran en juego, de la mano de la
filosofia, para custodiar el papel del arte no solo en el ambito
cultural sino incluso en el doméstico. éSe pueden agotar las formas
de mirar un objeto? Afladamos cuantos mas ojos mejor, mas
miradas, mas experiencias e interrelaciones. La critica lo intenta
cuando vira hacia el periodismo de interaccidn social. Y es que, ante
la puesta en duda de la utilidad de la formacion humanistica, es



preciso agitar la cultura y el arte para que cumplan su funcion como
herramienta de transformacion social.

Un problema hasta cierto punto comprensible es el hecho de que la
mayoria de los criticos sean también comisarios de exposiciones. Sin
embargo, a veces se produce un conflicto de intereses. Por ejemplo,
imaginemos que un critico escribid un texto que afeaba el trabajo
curatorial de un compafero y este, al cabo de un tiempo, se ve en la
tesitura de redactar una critica al proyecto expositivo que comisaria
el primero. éAprovechara la ocasion para una revancha? Si se trata
de un auténtico profesional, no deberia de influir lo personal en la
valoracion que vaya a realizar. Pero tampoco sera la Unica
encrucijada. Si ha tenido amistad o desavenencias con alguno de los
artistas cuya obra se presente en la exposicion sobre la que va a
escribir, el critico complaciente o clientelista sucumbira a la tentacion
de arrojar luz o sombras en funcidn de sus sentimientos y no de la
experiencia expositiva. Sabemos que no es ético, pero también
sabemos que sucede. No importa si el crimen del artista ha sido no
bailarle el agua en un momento dado o, tal vez, no querer prestar su
obra para un proyecto curatorial del critico porque las condiciones le
parecieran inadecuadas. Los motivos sélo los conocen los agentes
culturales mas préximos, pero las consecuencias afectan a todo un
sistema en el que tristemente el eslabon mas vapuleado y
desprotegido es el artista.

¢Qué hay de los directores de museos que, habiéndose dedicado a la
critica antes de ponerse al frente de una institucion, vuelven a
escribir al dejar su cargo? Criticos de arte sobradamente preparados
para gestionar un centro existen; no obstante, acceder a la direccion
de un museo y llevar a cabo una programacion es un camino de no
retorno. Por eso, la mayoria de los criticos que entran a dirigir
instituciones pasan de unas a otras, acumulan experiencia y
curriculo a fin de postularse para puestos similares, sin aspirar a
retornar al papel del critico independiente en sus periodos de
desempleo. Si los hay que escriben ensayo, publican libros o hacen
alguna incursidon puntual en revistas especializadas, pero no suelen



volver a la prensa cultural. Teorizar sobre el estado del arte es una
cosa; valorar exposiciones temporales para publicaciones periddicas,
otra.

Tras haber ostentado el poder de decisidon sobre quién expone y
quién no, entablado infinitas relaciones con miembros del sector y
tenido, como cualquiera, sus mas y sus menos con diferentes
agentes culturales, seria deshonesto regresar a la critica como si
nada. Aceptamos que la critica es subjetiva, aunque se busque la
verdad y la reflexion sincera; afladamos entonces a esa subjetividad
el bagaje de afios al frente de una institucion, publica o privada,
pero especialmente publica. Igualmente ocurre con los concursos
para la direccion de centros, cuyos jurados suelen conocerse entre si
0 a algunos de los candidatos, por lo que la objetividad y la pulcritud
extremas en cuanto al cumplimiento de codigos de buenas practicas
deja mucho que desear. Este mundo es demasiado pequeio y, si nos
ceflimos a la Administracion publica, cuyos técnicos puede que lleven
décadas en sus puestos, hemos de ser conscientes de que el
anonimato o el juicio ciego son casi imposibles. Al fin y al cabo,
somos humanos, pero extranamente desarrollamos enrevesados
sistemas para administrarnos como si no lo fuésemos.

La gestion cultural es peliaguda: tratar con la Administracion puede
llegar a ser muy frustrante, la burocracia cuesta y de ello dan buena
cuenta los comisarios independientes que presentan proyectos a
museos. Por otro lado, estan quienes deciden desde una posicidon de
poder, esos que acceden a la direccidn de una institucidn
limpiamente pero se ensucian las manos por el camino. No resultara
dificil evocar no uno sino varios casos de este tipo muy sonados en
territorio espafiol, donde el juego de tronos lleva décadas de
escandalos y ceses dentro del ambito cultural: desde el
nombramiento como ministro de Cultura de un periodista televisivo
que tuvo que dimitir al cabo de una semana por haber defraudado a
Hacienda, hasta el despido fulminante del director de un centro de
arte adalid de las buenas practicas por expediente disciplinario y
vejaciones a sus empleados.



Aun asi, los cesados por malas practicas, que repiten mucho en
prensa que son victimas de una persecucién mediatica o de algun
tipo de censura, continlan despertando la simpatia de otros colegas
dentro de la profesidn e incluso llegan a reubicarse si supieron
alimentar los contactos oportunos cuando ostentaban poder. Con el
respaldo de un gran museo, un buen presupuesto para repartir, una
Administracion publica respetable, unos politicos de tal o cual signo
apoyando, las amistades fluyen y aumenta la popularidad de
cualquiera al mando. Si, con suerte, no se diera ninguna injerencia
politica, se infiere una preservacion del trabajo del director artistico
con la que jamas cuenta un comisario o un critico de arte
independiente. Este Ultimo hace, desde luego, muchos mas
enemigos que amigos. De trabajar bien, halla mas baches que
caminos allanados. Pretender retomar esa independencia e
incomodidad que requiere la critica después de un periodo dirigiendo
es inviable. A la critica independiente no se regresa; a ocupar un
cargo, tal vez si.

Volver a ser parte cuando se ha sido juez y, probablemente, se
tienen cuentas pendientes resultaria un tanto fariseo. La credibilidad
suele quedar por los suelos. No obstante, todavia hay quien lo
intenta, curiosamente los cargos que han dependido de politicos o
que han sido cesados por expediente disciplinario, malversado
fondos publicos, creado redes clientelares... Si, en el mundo del arte
también se consigue salir de rositas de la corrupcion. Justo esos son
los que se lanzan a la caza de medios que les devuelvan la voz para
arremeter contra sus detractores, victimizarse y condicionar a los
lectores en funcion de sus intereses particulares. Asi, sus textos
criticos revelan rapidamente las deudas, las filias y las fobias
adquiridas. La cobertura que reciben ciertos medios de comunicacion
esta influida por subvenciones, contrataciones de publicidad y
comisariados. Al revisar la trayectoria de quienes publican y lo que
se publica, se puede observar cdmo estos factores se alinean con los
periodos en los que dichos medios tenian acceso al poder. Estos
casos en concreto son los menos, pero ocurren, y en otro ambito lo
denominariamos «puertas giratorias».



La trayectoria del critico y comisario Agustin Pérez Rubio seria un
ejemplo de reorientacién profesional exitosa tras dirigir un museo,
precisamente por haber sido coherente con su carrera y no haber
generado redes clientelares. Al salir de la escena institucional
espafola tras dejar la direccion del MUSAC, Museo de Arte
Contemporaneo de Castilla y Ledn (2009-2012), se centrd en
investigar y comisariar proyectos en Latinoamérica. Al museo habia
estado ligado durante una década, pues antes de dirigirlo trabajo
como conservador jefe en el mismo. Mas que volver a la critica,
retomd su faceta de comisario independiente. Emprendié un arduo
camino en el que se puso al frente de otras instituciones, dirigiendo
el MALBA, Museo de Arte Latinoamericano de Buenos Aires en 2014,
comisariando el Pabelldn de Chile en la Bienal de Venecia en 2019 y
el Pabellon Espafiol en 2024.

En una entrevista para Arteinformado el 7 de enero de 2014, a
proposito de su salida del MUSAC, Pérez Rubio declard: «Ha sido
una liberacion retomar el mundo del arte desde una perspectiva
curatorial sin tener que estar al frente de una institucion donde cada
paso afecta y donde las intenciones politicas van por un sitio y la
politica cultural y sus programas por otro. Al principio tienes miedo,
después de tantos afios, a comenzar una carrera a nivel
independiente donde no sabes qué va a ocurrir, pero,
afortunadamente, la gente tanto dentro como fuera de Espana [...]
ese background de todos esos anos de trabajo te lo reconoce. Y eso,
lo que ha hecho, es que enseguida me haya reconciliado con el arte,
no con las estructuras del arte, y trabajar mas que nunca con
artistas y estar involucrado en diferentes proyectos de lo privado y lo
publico».,

Una gestidn cultural efectiva es aquella capaz de lograr los
resultados deseados. Aunque hay un componente creativo en esta
labor, la burocracia y la administracién suelen dominar el trabajo del
gestor. Esto significa que evaluar si se han alcanzado los objetivos de
un proyecto puede llevar tiempo, ya que los resultados no siempre
son inmediatos y no se limitan a las cifras de visitantes o a las



criticas publicadas. A menudo, un buen proyecto puede pasar
desapercibido hasta que se observa en retrospectiva. Esta relacion
entre eficacia y creatividad también se refleja en la critica de arte,
que se convierte en un acto creativo a través de la escritura. Segun
Zygmunt Bauman, vivimos en una era de inmediatez, donde la
blsqueda de gratificacién instantanea ha hecho que muchas
personas pierdan la capacidad de esperar. Sin embargo, en el ambito
artistico, los procesos suelen ser intrinsecamente lentos.

Segun Alain Deneault, filosofo y autor del ensayo Mediocracia,
cuando los mediocres llegan al poder, vivimos un momento en el gue
se tiende a trabajar de forma automatica y se huye de la
reflexion[13]. Se desprecia el pensamiento critico o cualquier
reflexion a largo plazo, porque solo se autoriza lo normativo, la
reproduccion, las afirmaciones mecanicas de lo evidente. Vivimos un
orden en el gue la media ha dejado de ser una sintesis abstracta,
que nos permitia entender el estado de las cosas, y ha pasado a ser
el estandar impuesto que estamos obligados a acatar. Afirma que la
mediocracia nos anima de todas las maneras posibles a
amodorrarnos antes que a pensar, a ver como inevitable lo gue
resulta inaceptable y como necesario lo terrible. Sefala asi a
periodistas que ocultan grandes escandalos para generar visitas a
sus paginas de noticias online, artistas que van de revolucionarios
pero viven de subvenciones, y politicos que se creen neutrales. Por
oportunismo o tal vez por temor a represalias estructurales, es dificil
resistir la presion de la mediocridad, desde el punto de vista del
autor.

El origen de la mediocracia se remonta, segun el relato elaborado
por Denault, al siglo xix, cuando los oficios se convirtieron
gradualmente en empleos, estandarizandose el trabajo y
convirtiendo a los profesionales en «recursos humanos» con la
utilidad como objetivo primordial. De hecho, mediocracia es un
término gue se utilizaba para describir un sistema de gobierno o una
sociedad en la que el poder y la toma de decisiones estan en manos
de personas o grupos que son considerados mediocres o no



excepcionales en términos de habilidades, conocimientos o liderazgo.
En otras palabras, en una mediocracia, las personas con capacidades
promedio ocupan posiciones de autoridad y poder.

Este término a menudo se utiliza de manera critica para senalar la
percepcidon de que quienes ostentan el poder no estan cualificados o
no tienen la experiencia necesaria para liderar o tomar decisiones
significativas. Como peones son Utiles, sus acciones resultan
eficaces, pero su toma de decisiones es deficiente y merma el
progreso[14].

La critica de arte no puede ni debe incurrir en una «tibieza de
opinién», pero, inmersa en una sociedad de la mediocracia, corre el
peligro. La falta de conviccidn o firmeza convierte todo en
ambivalente, sin compromiso claro con una postura o argumento
especifico. Esto puede deberse a varias razones, como el deseo de
evitar conflictos, el miedo a que una critica contundente tenga
consecuencias, la falta de informacion o la falta de interés en el
tema en cuestidn. La tibieza de opinidn se refiere a la falta de
firmeza o claridad al expresar una postura sobre un tema. Esto
puede surgir por diversas razones, como la escasez de informacion o
el desinterés por el asunto en cuestion. Se observa frecuentemente
en debates, discusiones politicas o conversaciones cotidianas, donde
las personas evitan adoptar una posicién clara o se muestran
indecisas frente a temas controvertidos. Aunque esta ambivalencia
puede tener aspectos positivos, como la apertura a diferentes
perspectivas y la disposicion a cambiar de opinidn con nueva
informacidn, en contextos que requieren decisiones claras o posturas
firmes, suele percibirse como una debilidad o falta de compromiso.

La sociedad actual busca gratificacion instantanea en lugar de
esforzarse a largo plazo, lo que nos perjudica. La tecnologia,
especialmente los moviles y redes sociales, nos da acceso rapido a
informacion y entretenimiento, fomentando la idea de que la
felicidad se logra comprando cosas de forma inmediata. Esto puede
afectar nuestra paciencia y la capacidad para esperar resultados, lo



que impacta negativamente en nuestra salud mental y en la forma
en que enfrentamos problemas sociales, como, por ejemplo, el
cambio climatico y otras cuestiones que muchos artistas abordan en
sus trabajos sin llegar a calar en el publico. Para cambiar esto, es
importante aprender a tomar decisiones reflexivas, a fomentar la
critica que nos saque de nuestra zona de confort.

Por ultimo, habria que identificar el criterio para distinguir lo que es
una critica constructiva de una destructiva. La critica destructiva es
el arma mas eficaz para acabar con la autoestima de una persona,
independientemente de a qué se dedique, sea artista o no. Cuando
somos pequenos, si se nos infunde el miedo al fracaso y al rechazo,
surgen el complejo de inferioridad y la culpa, contra las cuales se
sigue lidiando en la edad adulta. Con el agravante de su extension al
ambito profesional. Aqui suele aparecer el sindrome del impostor,
muy frecuente entre profesionales creativos, porque las criticas
maliciosas llevan a una constante duda en torno a las propias
capacidades, pese a que existan evidencias de una auténtica valia.

Poner en duda el trabajo de alguien es un movimiento muy serio,
que no debe tomarse a la ligera y que sdélo es posible con un
proposito digno. Por ejemplo, mejorar una situacidon, un proyecto o
una trayectoria. Existen modos de corregir nuestras imperfecciones
en el trabajo, en el dia a dia, mucho mas efectivos y amables,
algunos de los cuales ni siquiera implican critica constructiva porque
no requieren entrar en el acto de criticar. No obstante, cuando nos
ocupamos de escribir critica de arte, también es posible suprimir la
critica destructiva ya que esta termina por devaluar a quien escribe
tanto como a aquello sobre lo que se escribe.

Asi pues, si bien la critica destructiva esta disefiada para minar los
animos, no siempre le sale bien a quien la emite. Su impacto
depende, en mucho, de cdmo la recibe el receptor. Un efecto
positivo de una critica en inicio destructiva es que se genere un
movimiento de apoyo, una oleada de reacciones como refuerzo a lo
que se critica. Porque siempre va a haber un impulso a la contra.



Quien es objeto de las criticas tiene la capacidad de interpretar y
decidir qué hacer con ellas.

La funcion de las revistas de arte

y los suplementos culturales

Los espacios dedicados al arte en los suplementos culturales que
podemos encontrar en los periddicos estan bastante acotados. A
veces dependen de cambios de Ultima hora porque una noticia
importante desplaza una resefia que no requiere inmediatez en su
publicacion. Al mismo tiempo, hay revistas que se editan mensual,
trimestral o anualmente, y otras que, al moverse exclusivamente en
el entorno digital, actualizan su informacion a diario. Este apartado
no es un directorio de revistas o suplementos culturales, no vamos a
mencionarlos todos o a medirlos comparativamente. Se trata de
ofrecer una vision orientativa de para qué sirven y por qué estan ahi.

Normalmente, los criticos tienen libertad para sugerir a los medios
con los que colaboran temas sobre los que desean escribir:
exposiciones, ferias o estudios de artista que han visitado y les
parecen interesantes. Los redactores del medio en cuestion también
sugieren eventos concretos de los que quieren opinidn. Asimismo,
cada medio selecciona sus firmas, invita a colaboradores que cobran
por cada critica que escriben. No son necesariamente periodistas ni
tienen por qué estar en ndomina. Algunos provienen del ambito
académico, son historiadores del arte o artistas habituados a
teorizar. La gran mayoria realiza otros trabajos dentro del sector
cultural.



La cultura, o va unida a la critica, como suele decir el experto
brasilefio en politicas culturales Teixeira Coelho, o se estanca. Sin
embargo, el auge de los publirreportajes encargados y costeados por
museos o centros de arte ha sido bastante danino para la
credibilidad de la critica. Claro que es normal contratar publicidad en
medios, se viene haciendo desde hace mucho. La sospecha vy el
conflicto surgen cuando el contenido de la publicidad encumbra
exageradamente a un agente cultural, un evento o un museo con
datos que aporta el interesado, como si se tratara de informacion
averiguada y contrastada por el medio. De publicarse, hay centros
que lo comparten en sus redes obviando que es publicidad,
celebrando que tal periddico o tal revista haya hecho semejantes
afirmaciones. Hasta ha habido casos en los que viralizan una captura
de pantalla o una fotografia del articulo suprimiendo
deliberadamente la linea en la que se indica que es una informacion
comercial de pago.

O sea, el publirreportaje es una pieza publicitaria que presenta el
mensaje del anunciante desde un punto de vista editorial, en el que
se pretende primar la noticia por encima de cualquier otro interés,
ya sea comercial, corporativo o politico. Por eso, algunos medios, en
funcion del escrito que se les traslade con este fin, declinan la
oferta. Es decir, si observan que la informacion no es fehaciente o
que existe un interés oculto, la rechazan. Huelga decir que entonces
se arriesgan a no volver a recibir contratacion de publicidad por
parte del centro. Y que, en muchos casos, la publicidad es el
sustento para los suplementos culturales. Algunos directores de
instituciones, que tienen el poder para costear los emplazamientos
publicitarios, tratan de forzar a los medios para que prioricen su
programacion a golpe de talonario. Seguramente esto sucede desde
que existen las secciones culturales, pero por supuesto que la
precariedad econdmica ha apretado en este sentido durante épocas
de crisis.

Las paginas especiales o suplementos culturales son una de las
grandes aportaciones a la critica que se dio durante el siglo xix y



alcanzaron su apogeo a lo largo del siglo xx. A medida que la
industria de los medios fue creciendo y diversificandose, aparecio la
necesidad de cubrir una gama mas amplia de temas, incluidos los
especificamente relacionados con el mundo de la cultura. Cuando se
incorporaron a los periddicos en forma de seccidon, a menudo se
ubicaban en la parte posterior del diario y ofrecian resefas de libros,
criticas teatrales o noticias de arte. Conforme la cobertura se va
sofisticando, cobra relevancia la critica artistica, se incluyen articulos
de fondo, entrevistas con artistas y anadlisis de eventos expositivos.

Entre 1960 y 1970, se produjo un florecimiento de la contracultura y
una mayor conexion de la expresion artistica con el publico general.
Ese publico era también lector y mostraba interés. Los periodicos y
las revistas respondieron a tal demanda con el lanzamiento de textos
mas elaborados y especializados. Hacia 1980 y 1990 llego la
proliferacion de medios alternativos, de modo que los suplementos
culturales continuaron evolucionando, adaptandose a los nuevos
medios de comunicacion y plataformas. Hoy dia, la digitalizacion ha
desplazado bastante al papel, la lectura online de periddicos y
revistas supera a la de medios impresos y las suscripciones digitales
abaratan el acceso a la informacion, quiza mas fragmentada y
precaria que antes. Muchos medios directamente ya no imprimen,
han trasladado su comunicacion a las aplicaciones digitales porque la
limitacion de paginas es menor y pueden dar cobertura a un mayor
numero de propuestas culturales.

Existen numerosas revistas de arte que gozan de gran
reconocimiento y son consideradas fundamentales en el ambito
cultural y artistico. Fundada en 1962, Artforum es una de las
publicaciones de arte contemporaneo mas influyentes del mundo.
Ofrece criticas, andlisis y debates sobre arte moderno y
contemporaneo, asi como entrevistas con artistas y cobertura de
eventos culturales. Por su parte, Art in America es una anterior
aungue menos conocida; fundada en 1913, cubre una amplia gama
de temas, incluyendo arte contemporaneo, criticas de exposiciones,
perfiles de artistas y analisis de tendencias en el mundo del arte.



Mucho mas accesible para personas de dentro y fuera del sector es
Flash Art, una revista de arte contemporaneo y casa editora italiana
que llego a tener mucha influencia entre las tendencias artisticas en
plenos 2000. Originalmente publicada en version bilinglie, italiano e
inglés, desde 1978 tiene dos ediciones distintas, una en italiano y
otra en inglés. Su numero de suscripciones bajo drasticamente en la
ultima década, igual que el de anunciantes, y a partir de septiembre
de 2020, tiene una periodicidad trimestral, sacando sdlo cuatro
numeros al afio.

También estd Frieze, fundada en 1991, con sede en el Reino Unido
incluyendo arte, disefio, arquitectura y cultura general. Ademas de
Su revista impresa, organiza ferias de arte y eventos culturales
mundialmente conocidos. ArtReview, revista britanica fundada en
1949, ofrece criticas, analisis y comentarios sobre arte
contemporaneo, asi como perfiles de artistas y reportajes especiales
sobre la escena artistica global. Al otro lado del charco,
Hyperallergic, con sede en Nueva York y fundada en 2009, es una
revista digital que abarca una amplia gama de temas relacionados
con €l arte, la cultura y la politica. Se distingue por su enfoque
inclusivo y su compromiso con la diversidad y la equidad en el sector
artistico.

Entre esta pequefa seleccion, tal vez Artforum despierta opiniones
undnimes a nivel internacional y eso es por los autores que firman
sus pdginas. La critica norteamericana Rosalind Krauss es una de las
figuras mas importantes de la historia del arte y la critica actual. Ha
escrito para Artforum desde sus comienzos y fundo junto a Annette
Michelson en 1976 la influyente publicacion October, sobre
investigacion en torno a las préacticas artisticas. Para Krauss, el arte
contemporaneo desafia a los canones establecidos y la labor de la
critica es reconocer tales retos. Segun Ivan Lopez Munuera,
comisario de exposiciones y critico cultural especializado en
arquitectura la postura adoptada por Krauss, ya desde sus inicios
como intelectual volcada en la escritura, «provoco la ruptura con el
formalismo de sus predecesores, en especial con el todopoderoso



Clement Greenberg, para decantarse por una lectura politica del arte
basada en el estructuralismo y el psicoanalisis, dando paso a la
posmodernidad»[15].

Juxtapoz Art & Culture Magazine es una revista estadounidense
entre las mas destacables actualmente. Creada en 1994 por un
grupo de artistas, criticos y coleccionistas, incluidos Robert Williams,
Fausto Vitello, C. R. Stecyk III, Greg Escalante y Eric Swenson, su
objetivo es ayudar a pensar y definir el arte urbano y la creacion
contemporanea underground, poniendo en dialogo distintos géneros.
Centrdndose en una corriente, un movimiento o una tendencia
concretos, desde Juxtapoz se han explorado movimientos y
tendencias especificas, publicando monografias y libros en
colaboracion con editoriales como Ginko Press. Su modelo de edicion
se asemeja al curatorial, organizando textos e imagenes como si
fueran parte del catdlogo de una exposicion.

Antes hemos mencionado al comisario y critico de arte croata Sasha
Bogojev porque se atreve a senalar cuando tiene una mala
experiencia o detecta irregularidades en el proceder dentro del
mercado del arte. Bogojev estuvo colaborando con Juxtapoz en
calidad de critico y también editor, y alcanzo notoriedad gracias a su
criterio para escribir. Ahora es muy conocido en el mundo del arte,
quiza se trate del comisario mas famoso de pintura actual y tiene
esa habilidad de tomar herramientas del comisariado para la edicion.
Colaborador de Juxtapoz Latinoamérica, entre otros medios, pero
con un perfil mds curatorial y equiparable al de Bogojev en cuanto a
maneras de proceder con los libros «comisariandolos», es €l critico y
comisario espafiol Adonay Bermudez.

En Espana hay muchas publicaciones especializadas en diferentes
areas del arte y la cultura que tambiéen tienen un impacto
significativo en el ambito cultural y artistico. Quiza la que tenga mas
renombre y sale en papel mensualmente sea Descubrir el Arte,
fundada en 1999. Esta se encuentra en quioscos, tiene visibilidad y
se resiste a caer en lo digital porque no parece disehada para ello.



Ideadas para comunicar en el plano digital han ido surgiendo otras
que conviven con las impresas. Plataformas de pensamiento como
A*Desk, fundada en Barcelona en 2002, reivindican activamente el
valor del debate en torno al arte con ensayos en su web bilinglie. Es
el caso también de PAC Plataforma de Arte Contemporaneo, en un
tono mds informal, o Arteinformado, la plataforma informativa con el
archivo de arte mas extenso de Iberoamérica, que recoge fichas de
artistas, galerias, museos, coleccionistas, fundaciones e informacion
de concursos. Aungue no todas las publicaciones que toman el pulso
a la cultura se han volcado en lo digital, ni se dedican por entero al
arte. Por ejemplo, Revista de Occidente, una de las mds importantes
de Espafia, sigue muy activa y a la caza de los temas mds actuales,
tratados con gran rigor por reputados criticos que no proceden
necesariamente del dmbito artistico. Fue fundada en 1923 y desde
entonces ha ofrecido un espacio para el debate intelectual y la critica
cultural en relacion con los ambitos filosdfico y politico.

Algunas de las revistas de arte espafiolas mas destacadas son Arte y
Parte, fundada en 1988, que ofrece informacion sobre exposiciones,
ferias de arte, eventos culturales y noticias relacionadas con el arte
en Espafa y a nivel internacional. Por otro lado tenemos a Exit,
robusta publicacion que fue fundada en 2001 y tuvo su version ligera
ExitExpress, funcionando ademas como distribuidora de libros de
arte bajo el sello Cataclismo, con sede en Espafa y actualmente una
libreria en México. Ademas, la revista Sublime, fundada en 2004,
vincula el arte contemporaneo con el disefio, la arquitectura y la
moda, aunque su publicacion es anual. Quiza la que comparte
criticas con mas agilidad sea Logopress, por su fuerte presencia
digital al reinventarse, habiendo nacido en 1999 como un diario de
arte que opera desde Madrid y también funciona a modo de agencia
de comunicacion.

Una de las criticas espafiolas cuyas reflexiones han influido en el
ambito cultural tal como lo conocemos es Rosa Queralt, fallecida en
2018. Queralt nos deja una herencia intelectual maravillosa. Trabajé
de forma exclusiva e independiente en el ambito del arte



contemporaneo, escribiendo muchos articulos y varios libros sobre
arte, ademas de textos en catalogos y revistas especializadas como
Lapiz, Cuaderno de las ideas, las artes y las letras y Arte y Parte.
Participd en programas de radio y television, formd parte de jurados
y asesoro a coleccionistas. Durante casi tres décadas fue comisaria
de instituciones como la Fundacion Joan Mird, el MACBA, la
Fundacién La Caixa, el Reina Sofia o el Circulo de Bellas Artes. En
2001 fue la primera directora de la feria de arte contemporaneo
iberoamericano Foro Sur, al frente del cual se mantuvo mas de diez
ediciones. Queralt estuvo ligada a la Asociacion Catalana de Criticos
de Arte, de la cual fue miembro hasta su jubilacidon y secretaria de
su primera junta. No ejercié cargos de direccidn de instituciones,
pero desempefid un gran papel como asesora de entidades y
especialmente como comisaria de exposiciones.

Otra figura presente en las revistas especializadas es Estrella de
Diego, critica de arte, historiadora y profesora universitaria a la que
hemos mencionado anteriormente, autora de numerosos ensayos
sobre teoria del arte. Cabe mentar a su vez a José Luis Gallero, que
es, ademas de critico, comisario y profesor. Ambos han colaborado
con revistas como Arte y Parte, ExitExpress y El Cultural. Sin
olvidarnos de Juan José Lahuerta, critico de arte, historiador y
catedratico de Historia del Arte en la Universidad Autonoma de
Madrid. Asimismo, Miguel Cereceda, tedrico, comisario y docente,
desde 1990 colabora como critico de arte en el suplemento cultural
del diario ABC. Cereceda fue presidente del Instituto del Arte
Contempordneo (IAC), como antes lo presidiera Elena Vozmediano,
critica de arte en El Cultural. Y, por supuesto, un intelectual cuyos
textos leemos en medios especializados y que ha desempenado un
papel fundamental en la interpretacion y andlisis del panorama
artistico contemporaneo es el ya mencionado Fernando Castro
Florez, comisario y profesor universitario que escribe libros sobre
arte, criticas en ABC Cultural y tiene un canal de YouTube centrado
en comentar lecturas y exposiciones.



Distinguido por sus colaboraciones con El Cultural, Arte y Parte y W-
Artmagazine como critico de arte, José Luis Clemente Marco
mantiene su actividad docente y curatorial junto a la escritura.
Clemente Marco coincide dando clases en la Universidad Politécnica
de Valencia con otro critico cuyo perfil es bastante diferente, David
Pérez. Este ultimo también tiene una carrera como comisario, pero
ha centrado su produccion critica en el formato ensayo, alejado de
los suplementos culturales. Pérez es autor de numerosos libros en
clave académica, una via que se vuelve comun entre los criticos que
se dedican al profesorado, ya que las horas de docencia dificultan
adaptarse a la inmediatez de la prensa cultural pero favorecen
reflexiones lentas y menos sintetizadas. Por eso, muchos ensayos
sobre el tema estan dirigidos unicamente a un publico especializado,
mientras que los articulos en revistas y suplementos son mds faciles
de leer y entender para el publico general.

Pero no vamos a ahondar en los suplementos culturales de
periddicos porque ese seria tema para otro ensayo. Los principales
periddicos espafioles cuentan con criticos y colaboradores de
prestigio, también algunos artistas que escriben, y hasta el momento
son un referente de critica cultural. Sin embargo, dado que cada vez
se abaratan mas las suscripciones para su version digital, al mismo
tiempo que la versidn impresa del diario tiene menos lectores, por lo
tanto menos ventas, en la Ultima década las secciones se han
acortado y las paginas han menguado. La publicidad no compensa
las pérdidas en ventas, porque, ademas, hay poca publicidad de
exposiciones, por ejemplo, mientras que el sector editorial toma el
protagonismo y hallamos mayor nimero de criticas literarias qué
artisticas. Algunos suplementos de periddicos locales han
desaparecido al fusionarse con las secciones de resefas de libros y
ferias editoriales. Esto no puede calificarse como bueno o malo; es
simplemente un hecho relevante. La critica cultural abarca tanto la
critica de arte como la literaria, y este desplazamiento modifica el
panorama, pero mantiene un dialogo critico. En capitulos
posteriores, mencionaremos a varios criticos literarios cuyas
reflexiones ayudaran a clarificar la situacion actual de la critica.



Hay muchos otros criticos y profesionales del arte que también
aportan de manera significativa a este dialogo critico, pero no todos
tienen la posibilidad de dedicarse a la escritura en exclusiva o de
compaginar varios trabajos. Asi, Javier Molins, critico de arte de El
Pais y de Cambio 16, ha pasado la ultima década centrado en el
comisariado de exposiciones, algunas de ellas memorables, y el
asesoramiento a coleccionistas como la filantropa Hortensia Herrero,
quien inauguro el Centro de Arte Hortensia Herrero en Valencia a
finales de 2023. Molins, que ha sido director de la Galeria
Marlborough de Madrid y director de Comunicacion y Desarrollo del
IVAM, es actualmente director artistico de dicho centro y asesor de
la fundacion qgue lo sustenta, cuya sede es un palacio del siglo xvii
rehabilitado exprofeso. Varios proyectos exigen casi exclusividad, lo
que afecta la escritura. Sin embargo, Molins sigue escribiendo con
fluidez en catdlogos y en estilo ensayistico.

Desde Santiago de Compostela y fundada en el ano 2006 por los
criticos y comisarios Paulo Reis y David Barro, DARDOmagazine es
una publicacion semestral centrada en la difusion y andlisis de las
practicas artisticas contemporaneas, el disefio y la arquitectura.
Barro ha sido editor y director de dicha revista, tareas que ha
combinado con la escritura ensayistica, el comisariado y la direccion
de espacios culturales. En marzo de 2024 fue nombrado director de
Es Baluard Museo de Arte Contemporaneo de Palma, sucediendo a la
anterior directora, la también critica de arte Imma Prieto, ahora al
frente de la Fundacion Antoni Tapies de Barcelona. Los dos
coinciden en la Junta Directiva de ADACE, la Asociacion de
Directores de Arte Contemporaneo de Espafa. Creada en 2005,
dicha asociacion surge con el proposito de aglutinar a los
profesionales del sector de la cultura de cara a establecer un foro de
reflexion sobre los museos y centros de arte contemporaneo en
Espana, sus funciones y objetivos, sus métodos y herramientas de
trabajo. Analizan también su dependencia y autonomia en la
planificacion de las actividades, asi como las fuentes de financiacion
de estas. Se adoptan medidas preventivas contra las injerencias
politicas y se busca crear una voz colectiva que se exprese sobre



temas de interés general relacionados con las artes y su servicio, lo
cual beneficia al tejido cultural. Esta entidad y sus miembros, que se
mueven entre la critica y la gestion de museos, tienen actualmente
mas influencia que las asociaciones de critica de arte o gestion
cultural en la formacion de la opinion publica, ya sea mediante
comunicados o acciones diversas.

Del hecho de que un abanico tan amplio de perfiles publique en las
secciones dedicadas a la cultura cabria deducir que se ofrecen
opiniones y perspectivas muy diversas, pero lo cierto es que cuesta
hallar disconformidad. Sorprendentemente, salvo contadas
excepciones, no se percibe desacuerdo respecto a una exposicion,
un artista o un evento bien publicitado desde su lanzamiento.
Algunas voces si son especialmente criticas y se alzan si ven algo
que no les parece bien, consideran una apuesta de poca calidad o
intuyen un proceder poco justo en cuanto a gestidon. Sin embargo,
encontrar articulos de este tipo en suplementos o revistas culturales
actuales es complicado, ya que esos mismos criticos solian escribir
con mas valentia hace unos afnos. El tono ha cambiado,
posiblemente influido por falta de atrevimiento. En unos casos se ha
sosegado, en otros se ha rebajado hasta perder su esencia. Hay
quienes directamente sdlo escriben de lo que les gusta —y se nota-
porque asi evitan el conflicto. Claro que es legitima tal decision, pero
entonces poco aportan sus textos.

Otro contexto del que surgen numerosas publicaciones y proyectos
editoriales de caracter critico es el de las ferias internacionales como
ARCO, Art Basel o Frieze. En ellas, de hecho, suele haber secciones
dedicadas a los libros y a los suplementos culturales. Los criticos de
arte pueden desempenar varias funciones en las ferias, como
presentar ciclos de conferencias y foros, comisariar secciones
especiales, en el caso de que también ejerzan el comisariado,
ademas de aportar reflexiones tedricas. No obstante, cuando son
contratados por la feria o sus patrocinadores, les resulta complicado
equilibrar su trabajo en el evento con su funcidn de criticos. Aunque
su vision puede ofrecer perspectivas valiosas sobre tendencias y el



impacto del mercado del arte, a menudo surgen conflictos de
interés. Mantener una posicién equilibrada y coherente es dificil.

Una figura destacada por su capacidad para combinar la parte critica
con el trabajo dentro del mercado del arte es Chus Martinez.
Comisaria e historiadora del arte espainola, es conocida por la
claridad de su escritura y su enfoque critico. Ha estado al frente de
instituciones internacionales y participado en numerosos proyectos
que exploran temas sociales, politicos y culturales. Desde 2014 es
directora del Institute of Art del FHNW Academy of Art and Design
de Basilea y es colaboradora habitual de Artforum. La influencia de
Martinez en el mundo del arte a nivel global se debe a su
conocimiento profundo, que transmite de forma muy directa, asi
como a su habilidad para conectar con artistas y audiencias de todo
el mundo. Su experiencia como comisaria, critica y educadora le ha
otorgado una posicion de poder en este ambito. Ademas, su
participacion en eventos como Art Basel ha contribuido a consolidar
su influencia en la escena artistica internacional.

La conexion entre la critica de arte y ferias como la de Basilea es
intrincada. Las ferias suelen ser plataformas donde artistas, galerias
y coleccionistas exhiben y venden obras. Los vinculos con la critica
son dinamicos, ya que los criticos involucrados tienen perfiles muy
variados. Este tema genera debates y tensiones relacionadas con el
poder, la comercializacion y la legitimidad en el arte contemporaneo,
de manera similar a lo que sucede con las revistas culturales, en
funcion de la publicidad que contengan y el alcance de lo que el
critico escriba en ellas.

Aquello que el critico puede aportar



¢Tiene el critico la obligacidn de ser fiel al mensaje que el artista
quiere transmitir con su obra? ¢Puede permitirse una interpretacién
libre del trabajo artistico? Tanto el bagaje intelectual e incluso vital
como la postura ideoldgica de quien escribe forman parte del filtro
con el que observan y se digieren las obras antes de aventurarse a
escribir. Asi que es evidente que algun tipo de sesgo se da en la
critica, porque son muchos los factores que influyen en el estilo de la
escritura, la perspectiva y los temas en que se centra. Es una accion
deliberada, una eleccién personal. Desde su experiencia, es posible
que el critico aporte a la sociedad herramientas que combatan el
pensamiento Unico o que lo fomenten; dependiendo de quién sea,
tendra unos intereses u otros.

Si una cuestidon queda clara en cuanto a la figura de la persona que
escribe critica de arte, es que se posiciona, que su valoracién es
subjetiva. Para el periodismo, la regla de no involucrarse en la
historia que se esta contando es sagrada. La objetividad se aprecia
porque mantiene cierta integridad y aporta una vision auténtica; por
eso resulta tan complejo el periodismo cultural, donde a menudo
coinciden comisarios, galeristas e incluso politicos. La auténtica
critica conlleva un posicionamiento de por si, pero eso no evita que
se conviva con otros agentes culturales de cualquier signo.

¢Como escribir sobre la exposicién de un artista con quien se ha
tenido relacidon comercial? ¢Es posible mantener una distancia ética
con los agentes culturales cuyo trabajo vas a valorar? Muchos
criticos de arte y periodistas culturales ejercen también la curaduria
o el comisariado de exposiciones. Obviamente no escriben ellos
mismos la critica a su proyecto, pero si lo hacen compaferos
cercanos con el cuidado que requiere la profesionalidad. Ahora bien,
algunos criticos sienten que se produce un conflicto de intereses a la
hora de compaginar funciones dentro del sector cultural. Esta en su
mano declinar la propuesta de escritura dado el caso, y suele
suceder que se expone al medio o a la editorial la situacién con tal
de que no salga perjudicada ninguna de las partes. Al menos ese
seria el procedimiento que entenderiamos como dentro de las



buenas practicas. Es decir, que si alguien ha de escribir sobre la obra
de un artista con quien percibe que pueda haber demasiados
condicionantes debidos a vinculos personales, lo normal es que lo
evite.

Jugar ambas cartas es posible pero extremadamente complejo. Para
ciertos agentes culturales resulta impensable que la misma persona
que ha dirigido un museo o una galeria, por ejemplo, se ponga a
escribir critica sobre exposiciones de artistas con los que ha
trabajado anteriormente. Por eso se suele cuestionar la vuelta a la
critica de quien dirigi6 instituciones, ya que parece un camino de no
retorno. Demasiadas presiones, experiencias intensas en las que
influyen presupuestos, filias y fobias, dejan una marca en el pasado
del critico devenido director. Ya hemos incidido en ello. Pero, claro,
es muy goloso, con toda esa informacion acumulada, volver a
escribir y quiza castigar a quienes no apoyaron suficientemente la
direccion de aquel centro, boicotear a los comisarios que no cedieron
ante ciertas exigencias, o a los artistas que se negaron a trabajar en
unas condiciones aparentemente dignas e internamente indecentes.
La critica también se usa asi y es lamentable.

La trastienda del arte esconde intercambios de favores, deudas,
grupos de poder que, sin llegar a considerarse un lobby, trabajan
entre ellos todo el tiempo o se apoyan coordinando proyectos en
comun. En esos grupos hay comisarios, pero también criticos y
artistas. Es recurrente, incluso tratdandose de instituciones publicas,
ver a un comisario que se convierte en director y la mayoria de sus
proyectos giran en torno a la obra de artistas de su entorno cercano,
mientras las mejores criticas sobre su gestion las escriben criticos o
periodistas culturales del mismo circulo. Un hecho sobre el cual se
hace la vista gorda de forma constante y que, sin embargo, afecta al
estado de la critica de arte en gran medida. Porque, asi las cosas,
équé es lo que aporta la critica? Poco, cuando no trasciende las
triguinuelas del conflicto de intereses. Necesitamos que esos casos
sean los menos.



El conflicto de intereses en el periodismo cultural puede surgir
debido a una serie de situaciones en las que los periodistas se
enfrentan a dilemas éticos o compromisos que podrian influir en su
imparcialidad, objetividad o integridad profesional. La mezcla de
relaciones personales y profesionales es inevitable en un ambito
relativamente pequeho, en el cual se conocen casi todos, aunque
sea de oidas. Los periodistas culturales pueden tener relaciones
personales o profesionales cercanas con artistas, galeristas,
comisarios o directores de instituciones culturales. De hecho, para
muchos es totalmente comprensible que, de manera natural, se
tienda a trabajar sdlo rodeado de profesionales afines, conocidos y
de confianza.

La libertad de relacionarse es igual que la de expresion. No obstante,
esto podria influir en la capacidad para informar de manera objetiva
sobre el trabajo de estas personas o instituciones. Porque la opinion
es subjetiva pero se forma sobre la base de datos objetivos. Si se
siente una alineacion intensa con los valores de un agente cultural y
se cree firmemente que los esta ejecutando de la mejor manera, lo
l6gico es que se defienda a muerte su trabajo. Pero, a veces, los
vinculos estrechos disfrazados de afinidad tienen sus cimientos en

un intercambio de favores que atiende a algo mas poderoso que la
simpatia: el flujo de dinero.

Como no podria ser de otra manera, hemos de hablar de apoyo
financiero y publicidad. Las revistas y los programas culturales
pueden depender en gran medida de los ingresos publicitarios o de
las subvenciones recibidas por ciertas instituciones, galerias o
eventos culturales. Esto genera presiones para promover o presentar
de manera favorable a directores, comisarios, artistas, obras y actos
a los que se da una cobertura propagandistica. Asi, no es inusual
que en la nota de prensa de un museo se diga que una muestra es
«la exposicion del afio», que un artista participante es «la gran
revelacion» o que la directiva del centro tiene «la férmula del éxito»,
porque repetir mucho tales consignas hara que algun medio cuya
subsistencia pende del hilo de la publicidad, populizara la idea. Una



vez se difunda en redes, sera imparable, muchos usuarios
compartiran el titular, otros tantos lectores se quedaran en esa frase
sin acceder al articulo completo, y la opinién publica se hara eco.

En una ocasidn, un museo lanzd toda una campafa sobre un
proyecto expositivo que se erigia como el mejor del ano, el mejor
valorado, la cita imprescindible para los amantes de la cultura. Lo
ponia tal cual en su nota de prensa enviada a medios, en las redes
sociales del centro, por todas partes. Gran cantidad de medios
regurgitaron esa nota y, por lo tanto, elevaron el mensaje a la
categoria de veraz, sin ninguna comprobacion. La discola critica que
escribe estas lineas se atrevio a llevar la contraria, no por deporte,
sblo por haber visitado el centro y comprobado que la muestra no
era para tanto. Aquello produjo una reaccidén en cadena: el equipo
de comunicacion se puso en contacto con el medio, trasladando la
indignacion del director del museo, quien sospechaba que la autora
tendria algin oscuro interés personal para llevar la contraria. «iEs la
Unica que no valora la exposicidon positivamente!», ese fue el
argumento para invalidar su juicio. ¢Como era posible, tras haber
invertido tantisimo en publicidad, realizado una campafia mediatica
tan persuasiva, dejado todos los cabos atados?

Si alguien se sale del guion, no puede ser porque haya visto lo que
otros no han visto, porque haya hecho acopio de pruebas y
argumentos para refutar la corriente principal. Escapar a lo main-
stream no estaba ni contemplado. Se pidio la retirada del articulo en
la version digital del medio, presuponiendo gue lo digital es lo mds
visible al tiempo que lo mas voluble, pero hubo libertad de prensa y
no se cambid ni una coma. A partir de entonces, se rebajo la
inversion de publicidad en el medio y se dejo de enviar invitacion
para las inauguraciones a sus colaboradores. Hasta que el director
de aquel museo agoto su mandato, mantuvo a raya las criticas poco
complacientes.

Estamos viendo que los criticos de arte y los periodistas culturales se
enfrentan a conflictos de intereses tanto de prestigio como



financieros, ya que, a veces, ellos o los medios para los que escriben
tienen vinculos econdmicos con las personas o instituciones cuyos
proyectos cubren. A la vez, disfrutan de un acceso privilegiado a la
informacién y son conocedores de los asuntos turbios que estamos
haciendo aflorar a la superficie. De manera que resulta tentador
ceder a las presiones, pues no siempre son violentas, sino que
suelen ir acompahadas de beneficios, promesas de proyectos,
inclusion en jurados de los que dependen grandes decisiones... Los
periodistas culturales y criticos de arte se ven tentados a ofrecer una
cobertura favorable a cambio de acceso privilegiado a eventos,
exposiciones o artistas, lo que podria sesgar su narrativa y, por
supuesto, condicionar su juicio.

A la vez, los editores y jefes de medios pueden, por las mismas
razones, ejercer presion a fin de fomentar el enfoque en unos temas
y no en otros, para crear cortinas de humo y promover ciertas
agendas, en contra de la deseada imparcialidad periodistica. Para
mitigar estos conflictos de intereses se trata de implementar
practicas éticas. Por ejemplo, mantener una separacion clara entre el
contenido editorial y la publicidad se viene haciendo en los Gltimos
ahos. Vemos que una noticia practicamente escrita por el equipo de
comunicacion de un centro, alabando su programacion y sus
gestores, lleva arriba un mensaje que anuncia que es contenido
publicitario. Eso da credibilidad al medio, pero no evita que la
institucion recorte en una imagen esa parte y difunda el titular en
redes como si tal medio hubiera realizado las halagadoras
afirmaciones voluntariamente, producto de una investigacion y
valoracion positiva fundamentada.

El critico de arte ha de ser una figura incémoda, que busca la mejora
constante del ambito artistico y no se muestra complaciente con los
museos, que se resiste a ceder ante los privilegios que pueden
otorgarle algunas instituciones a cambio de un balance positivo, y se
mantiene fiel a sus valores. Esa figura, si logra resistir por el camino,
sera repudiada por muchos, pero realizara un aporte significativo a
la sociedad. En el fondo, muchas personas al frente de museos y



centros de arte repelen la critica. La necesitan pero no les gusta.
Aungue que se hayan dedicado a ella con anterioridad, cuando
dirigen quieren resefias que estén a la altura de sus expectativas y
tal vez, como deciamos, de la publicidad contratada en el medio. La
posibilidad de que un medio contenga publicidad mientras que en él
se publique una critica que no elogie de manera sistematica el
proyecto publicitado es un indicativo de que dicho medio conserva
su independencia y rigor. Esto también sucede.

La transparencia y la ética periodistica son fundamentales para
mantener la confianza del publico y preservar la integridad del
periodismo cultural. Por lo tanto, son necesarias multiples fuentes y
perspectivas para garantizar una cobertura equilibrada. El estado del
periodismo cultural espanol no es tan desastroso como se nos quiere
hacer creer para desacreditar a los medios. Dinamitar la confianza y
sembrar teorias conspiranoicas soélo atiende a intereses, de nuevo
econdmicos, por parte de fuerzas que necesitan dominar la opinion
publica.

Asimismo, de entre los aspectos positivos que potencialmente
aportaria la critica ahora mismo, destaca establecer el vinculo entre
el capitalismo neoliberal y la falta de conciencia de clase. Las
condiciones politicas de subordinacion a las que esta sometida la
critica cultural provocan una falta de motivacidon, generada por la
precarizacion laboral y la necesidad de estar en todas partes a la
vez. Chus Martinez apunta que hay una crisis de motivacién
generalizada. Durante una charla con la coleccionista Lorena Pérez-
Jacome en el programa «Arte en Didlogo» de la plataforma
Arteinformado, Martinez afirmd que en estos momentos «en Europa
estamos viviendo un declive del entusiasmo por las instituciones. Las
instituciones tienen menos dinero, pero no se trata solamente del
dinero sino también de que las instituciones no se han parado a
pensar sobre si mismas»[16]. Faltaria, por lo tanto, realizar una
reflexidén sobre el presente, quiza frenando el ansia de futuro vy la
nostalgia por un pasado que se recuerda idealizado.



De Derrida a Fisher nos encontramos con la idea de estar fuera de
tiempo, fuera de quicio, fascinados por lo retro y al mismo tiempo
con la sensacion de un futuro fantasmagérico por delante. Esto lleva
a la critica a hablar constantemente de artistas emergentes, jovenes
promesas Yy tendencias artisticas con futuro. éQué futuro, si apenas
pueden sostenerse en el presente?

Si ha habido un tedrico que haya puesto en evidencia que la politica
de izquierdas ha sido incapaz de tener relacion con la cultura radical
o con la cultura transformadora de tipo popular, la que todavia
reclama cierta conciencia de clase, fue Mark Fisher. El antagonismo
entre la politica de izquierdas y las formas transformadoras de lo
cultural es algo que antes abordd el tedrico cultural y socidlogo
jamaicano, afincado en Inglaterra, Stuart Hall, a quien Fisher recurre
con insistencia[17].

Gran parte del periodismo que se dice de izquierdas en nuestro pais
hace tiempo que opta por un moralismo fariseo: aparentar
indignacion maxima y no preocuparse demasiado por la verdad, una
tactica invencible para la creacion de una militancia acritica. El
cortoplacismo de la superioridad moral y la cancelacién sumen a
artistas y criticos en un temor a la libertad de expresién impropio de
un ambiente progresista y mas asociado a las politicas de derechas,
que, por contraposicion, reclaman las libertades que la izquierda
censura.

Unos y otros han olvidado que la globalizacidn no es una fuerza de
la naturaleza irresistible e incontrolable, es un proceso de
reconfiguracidn de las relaciones de poder entre las diversas
regiones del planeta impulsado por personas y corporaciones.
Ciertamente, no se voté en ningun sitio si queriamos o no que
sucediese. De hecho, los 2000 desataron numerosos movimientos
antiglobalizacion, desde el ambito académico hasta diferentes tipos
de activismo.



Paraddjicamente, algunos de los elementos constitutivos de las
democracias actuales incuban sus principales amenazas; el
populismo, el ultraliberalismo o el mesianismo politico, «los
enemigos intimos de la democracia», como los llama Todorov[18],
plantean problemas en torno al tema de la identidad y la cultura. El
autor rechaza todo maniqueismo y abraza la moderacion politica en
busca de un equilibrio que permita la convivencia sin perder la
individualidad. Ese es, a su juicio, el desafio de los humanistas
contemporaneos: tener en cuenta a los otros manteniendo la propia
esencial, que no imponiéndola, huyendo del moralismo. Para
Todorov, un acto sélo es moral si los beneficiarios del mismo son los
otros pero nos lo exigimos a nosotros también. Sostiene que dar
lecciones de moral nunca ha sido un gesto virtuoso, porque es
imposible entender el mal que llevan a cabo los otros si nos
negamos a preguntarnos si seriamos capaces de hacer lo
mismo[19].

Uno de los dltimos libros que escribio, titulado iEl arte o la vida!,
reflexiona en torno a las razones por las cuales una pieza artistica
despierta sentimientos de belleza o de desagrado, llega a promover
actos éticos y a abrir camino al conocimiento. Para ello analiza la
obra de Rembrandt y concluye que fue la perfeccion estética, y no la
excelencia ética, el motor de su existencia, dejando claro que los
artistas no tienen la obligacion moral de aportar valores sociales o
llevar a cabo activismo de ningun tipo, aunque estan expuestos a
que sus acciones se interpreten como activismo. A partir de sus
creaciones, son los criticos quienes deben indagar en los propositos
y las posibles lecturas de las obras, incluso de las trayectorias
vitales, unas veces inseparables del trabajo y otras razonablemente
independientes[20].

El realismo capitalista del que hablaba Fisher plantea que la
disolucién de la Union Soviética en 1991 solidificd el capitalismo
como Unico sistema eficaz a nivel politico y econdmico, suprimiendo
la cuestion de su eliminacion de cualquier consideracion politica.
Mientras que los movimiento antiglobalizacion fracasaban, las



maniobras politicas se volcaron en operar exclusivamente dentro de
los confines del sistema capitalista. En el marco del realismo
capitalista, los principales movimientos anticapitalistas pasaron de
promover sistemas alternativos a buscar la manera de mitigar los
peores efectos del capitalismo, dando por hecho que este es
inevitable[21]. Ya que se claudica ante el mercado, ahi es cuando
nos dirigimos hacia la aparentemente irreversible precarizacion del
trabajador, incluido el trabajador de la cultura.

La precariedad puede que limite aquello que el critico cultural se
atreva a enunciar, pero no lo silencia por completo. Todavia le queda
mucho que aportar, si se atiene al principio kantiano de que un ser
humano es un fin en si mismo y no puede ser tratado como un
medio. La critica de arte tiene la oportunidad de convertirse en una
ética informada como espacio de resistencia al realismo capitalista,
procurando trabajar sin el mercado como condicionante. ¢CoOmo
lograrlo? Desprendiéndose de la creencia de que hay que contentar
a los demas con lo que se escribe y asumiendo que las musas no
existen. Escribir critica de arte implica observacién, analisis, técnica y
trabajo duro para poner en orden los conocimientos, mientras se
contrasta la informacién y se aporta un valor anadido.

La escritura critica también funciona a contrarreloj, cuesta cerrar un
tema, un capitulo o un asunto del que se estd escribiendo. También
hay artistas que sélo acaban su obra conforme se acerca la fecha
limite de entrega. En ambas profesiones predomina una sensacion
constante de tener que producir, pero este es un problema a nivel de
sociedad. Parece necesario estar todo el tiempo demostrando que se
es productivo, otro engano neoliberal. Y ser productivo no es la
creme de la creme... Por otra parte, aunque suene contradictorio, se
puede ser productivo en reposo. El cerebro nunca para si queda un
tema pendiente por abordar; muchas veces se trabaja en segundo
plano sobre una cuestion, se rumia, hasta pasar a la accion y
comenzar a escribir. Para que una critica aporte realmente, ha de
surgir de una reflexion muy meditada, pausada, ajena a las Iogicas
de produccion descritas.



En El devenir de la critica, el filésofo, critico de arte y pintor italiano
Gillo Dorfles, quien calificé al posmodernismo como «movimiento
reaccionario», escribio:

Uno de los peores errores del critico militante es imaginarse que ha
esclarecido y sistematizado una situacion historico-estética a través
de la aplicacion de un bello recetario, tomado en préstamo a
cualquier otra disciplina (literaria, cientifica, psicoldgica, etc.) y
transferido mas o menos habilmente al ambito del arte. En realidad,
el mérito del critico (si puede hablarse de mérito, dada la escasa
influencia que ejerce sobre la actividad creativa verdadera) es, quiz3,
sdlo el de saber advertir las relaciones intercurrentes entre la
creatividad artistica y la actividad social, entre realizaciones de
obras, hoy definidas como arte, y presencia de valores constitutivos
de la cultura de un pueblo, de una nacién; y saber percibir aquellos
elementos no sélo vinculados a la moda efimera o a la habil
manipulacién mercantil, sino verdaderos indicadores de una
situacion existencial que constituya la base misma de la actividad
pensante del hombre dentro de la particular estructura de la época.

Firmaba tales palabras en Milan, el 1 de marzo de 1975[22].

A propdsito de este horizonte, Dorfles se preguntaba cual es la
funcion del critico: «Resulta bastante sintomatico que la figura del
critico de arte se haya afirmado en el periodo posbarroco, mientras
antiguamente se identificaba en la mayoria de los casos con la del
artista o con la del historiador y filosofo. Es una condicion analoga a
aquella que culmind con la instauracion de una disciplina moderna,
llamada estética. (Solo a partir de 1750, afio de la publicacion de la
Aesthetica, de Baumgarten, como es sabido.) ¢Por qué
antiguamente la estética era competencia del artista mismo o del
filosofo y del historiador, y por qué, en un determinado momento de



la evolucion del pensamiento humano, se advirtio la necesidad o la
oportunidad de crear una disciplina valida por si misma que analizara
el significado del arte?»[23]. Y afadia que «la critica ha sido un
fendmeno paralelo a la involucion de una creatividad artistica basada
en motivaciones religiosas, sacras, iniciaticas, como sucedia en la
precedente época barroca. Con la separacion del arte de la religion,
del mito, del rito, se ha vuelto mas necesaria su vinculacion a algo
que afirmara y confirmara el valor, precisamente a través de
especulaciones de cardcter estético y critico»[24].

El critico se autorretrata en lo que escribe, ya sea por el estilo que
va cultivando como por lo que dice y lo de que de ello se deduce.
«Alcanzar un estilo literario personal es una meta irrenunciable para
un historiador y, por lo tanto, para un historiador del arte. [...] La
forma de escribir configura un perfecto autorretrato»[25]. La
naturaleza de los asuntos a tratar implica lo critico, lo ideoldgico, lo
filosofico y lo semidtico. El critico es un escritor que, como individuo,
nos cuenta cosas sin competir contra nadie mas que consigo mismo.
Podemos reconocer en el ritmo interno de su prosa cuanto le
interesa lo que transmite y hasta identificar rasgos de su
personalidad.

Si ser artista supone un desacomodo interior constante, la critica no
puede contribuir a acrecentar la competitividad y la inseguridad.
Para el artista tiene que ser una necesidad vital crear obra y para el
critico, escribir. No es obligatorio volcarse en las artes y las
humanidades con fines profesionales, lo que prima es que la pulsidn
por ello sea una necesidad.

Estamos en un momento muy delicado, se esta poniendo en tela de
juicio la utilidad de todas las humanidades, y las artes van muy
ligadas a ellas. Si pensamos que no sirve de nada aprender filosofia,
conocer como funcionaban las sociedades antiguas, si relativizamos
todo, iremos hacia el pensamiento uUnico. Y seremos mucho mas
manipulables. En el mundo de la critica de arte en Espafa, hay
mucho critico que aprovecha su papel para tratar de marcar una



estructura piramidal. Pero es que ostentar poder, alcanzar cierta
capacidad para manipular los deseos y las acciones de los demas,
resulta muy tentador dentro de un sistema capitalista que anima a
escalar socialmente trepando por encima del resto. En el libro Aporta
o aparta. Elimina de tu vida todo lo que no te deja avanzar, su
autora, la psicéloga Nika Vazquez, promueve la idea hedonista de
que cualquier cosa que nos incomode debe ser apartada de nuestro
camino porque el objetivo ultimo es ser feliz[26].

¢Y si necesitamos conocer aquello que no nos satisface, que nos
duele, que nos produce rechazo? Ver las noticias y saber de los
horrores de la guerra no nos hara felices, pero no podemos
permanecer indiferentes, evadirnos, adormecer nuestra conciencia
critica. Asimismo, claro que resulta mas reconfortante leer solamente
textos de exposiciones con tematica amable, que no tratan conflictos
de ningun tipo, que sdlo alaban de manera superficial obras muy
estéticas. Insistimos en que quedarnos ahi nos amuerma como
individuos y nos adapta a un modelo social con el que quiza no
estemos tan de acuerdo, que tal vez no nos beneficia en absoluto ni
vela por el bienestar comun.

Desde un punto de vista académico, la critica de arte puede
considerarse como el area de conocimiento que estudia y valora las
diferentes manifestaciones creativas que la humanidad ha realizado
a través de su historia, tratando de arrojar luz sobre lo que el arte
supone para la sociedad y como refleja las preocupaciones de la
ciudadania. En este sentido, el primer critico de arte plenamente
reconocido fue Diderot, una figura decisiva de la Ilustracion como
escritor, fildsofo y enciclopedista. Actualmente, el critico de arte mas
popular es el estadounidense Jerry Saltz, quien recibié el Premio
Pulitzer de Critica en 2018, para el que ya habia sido nominado en
2001 y 2006.

Su estilo de escritura provocativo, inteligente y divertido lo ha
encumbrado a una posicidn de liderazgo, a la vez que se identifica
como una especie de antisistema con una franqueza inusual. Ha



publicado ensayos y articulos muy relevantes, pero llama la
atencion, ademas, por el uso que hace de las redes sociales para
aproximar al publico general los procesos artisticos, la actividad
museistica internacional y también para motivar a los artistas. Por
ejemplo, el 8 de febrero de 2024 publicaba en X, antes Twitter, el
siguiente mensaje, que traducimos del inglés: «Artistas: quiero que
su trabajo brinde a otros una sensacion de posibilidad, poder y
accesibilidad que encienda nuevas conciencias, una conciencia que
les diga a los demas: creen su propia voz; sean el artista que
quieran ser; tened fe; sed sinceros».

Saltz pide al mundo valorar el esfuerzo de los artistas y mantener un
espiritu critico que nos ayude a imaginar caminos alternativos[27].
¢Qué es lo que el critico puede aportar? Esas alternativas que el
realismo capitalista parecia negarnos. No nos engafiemos, el
panorama es oscuro. Sin embargo, cabe resistirse como sociedad
frente @ un mercado que produce cada dia mas producto de
consumo rapido e incita a las nuevas generaciones a seguir ese
ritmo. La critica de arte puede servir para otorgar a los lectores
herramientas de analisis en torno a la falacia del consumo cultural.
Si el publico potencial de una exposicion sabe como se ha gestado,
cuales son los valores que estan detras de ella y quiénes son sus
principales actores, sera capaz de identificar lo que se le esta
queriendo transmitir, por qué y para qué. Es decir, dispondra de
elementos de juicio para formarse una opinion fundamentada.

Tan popular como polémico es el caso del critico australiano Robert
Hughes, cuya escritura puede considerarse mordaz. Se instalo en
Nueva York en 1970 y desde entonces €jercio de critico de arte en la
revista Time. Su postura fue, sin embargo, menos optimista que la
de Saltz. Provocador y mordaz, en una ocasion califico el trabajo del
pintor Francis Bacon como «papel para matar moscas». The New
York Times se refirio a él como el critico mds famoso y sin duda hoy
sus demoledoras afirmaciones hubieran sido virales. Del arte
posmoderno opinaba que es un «vomito de los 80» y seguramente



hubiera afilado su pluma de llegar a conocer el actual arte digital y
los NFT.

Una postura mucho mds moderada, aungue no exenta de polémica,
la encontramos en Europa. Entre los criticos del momento destaca el
francés Nicolas Bourriaud, que dirigio junto con Jerébme Sans el
Palais de Tokyo de Paris entre 2002 y 2005. Fundador de la revista
Documents sur l'art (1992-1997), sus ensayos hablan de estética
mas alla del antropocentrismo y sefialando las problematicas que
genera el capitalismo a nivel general y, en particular, en el ambito
del arte. En su libro Estética relacional, publicado en 1998, describe
el arte relacional como «un conjunto de précticas artisticas que
toman como su punto de partida las interacciones humanas y su
contexto social, mas que la produccion de un objeto estético o de
una forma material». Subyace una preocupacion por el
mercantilismo del arte y la deriva neoliberal que queda patente en la
evolucion de su escritura.

Asi, en su ensayo Inclusiones. Estética del capitaloceno, publicado
en 2020, explica: «La evolucion de las mentalidades que engloba el
término antropoceno (aparecido en 2011, recordemos) compete a la
posicion del artista en el mundo, cuando se desdibujan los
encuentros cara a cara entre el ser humano y su entorno, cuando un
vinculo puramente instrumental con la naturaleza deja su lugar, en la
angustia, al regreso de un sentimiento de inmersion en el interior de
una esfera efimera»[28]. Si el antropoceno llega a su fin es debido a
que «este programa de control encuentra sus limites entre dos
infinitos de lo mindsculo y de la inmensidad, de lo viral y de lo
global»[29].

Pasamos del antropoceno al capitaloceno. El término antropoceno se
creo para designar las repercusiones que tienen en el clima y la
biodiversidad tanto la rapida acumulacion de gases de efecto de
invernadero como los danos irreversibles ocasionados por el
consumo excesivo de recursos naturales por parte de los seres
humanos. Ahora se considera que la potencia destructiva no



proviene de la actividad humana en abstracto, sino de su
organizacion capitalista. Por eso se llama capitaloceno a la época en
que vivimos, y el concepto esta presente en el ambito artistico
gracias a la critica.

Quiza estemos ante un cambio de paradigma en cuanto a
resignificar espacios culturales y tal vez la critica de arte tenga
mucho que aportar en ello. El espacio publico ha cambiado para
siempre a partir de la pandemia y, por lo tanto, las maneras de
interactuar en él. Esto afecta a las intervenciones artisticas, el
sentido y los modos de llevarlas a cabo en dicho espacio. La clave,
para algunos criticos y gestores culturales, esta en deslocalizar la
actividad cultural; que el museo vaya a las casas (posibilidad
favorecida por el desarrollo actual tecnoldgico, las visitas virtuales
enriquecidas, el teletrabajo...) y su actividad en exteriores sea una
prolongacion del compromiso con el medioambiente vy la crisis
sanitaria, atendiendo dinamicas que marcan las medidas preventivas
porque nada sera igual después de lo vivido durante la pandemia
por covid.

En una nota al pie de pagina en El artista como etndgrafo, Hal
Foster opina que los 60 fueron la década del tedrico, los 80 la del
marchante y los 90 pueden considerarse la del conservador
itinerante que reune a artistas nomadas en sitios diferentes. Con el
hundimiento que sufrio el mercado en 1987 y las controversias
politicas que siguieron en Estados Unidos, el apoyo al arte
contemporaneo entro en un periodo de declive. La financiacion fue
reorientada hacia instituciones regionales, que, sin embargo, solian
importar artistas metropolitanos, lo mismo que hicieron las
instituciones europeas alli donde la financiacion siguio relativamente
alta.

Entonces, el giro etnografico en el arte contemporaneo, segun
Foster, es impulsado cuando la institucion del arte deja de
describirse unicamente en términos espaciales como el museo, el
estudio o la galeria; cuando el observador ya no puede ser



delimitado Unicamente en términos fenomenoldgicos. Esto,
actualizado, indicaria que el giro se produce hacia los espacios
abiertos e incluso virtuales. Lo veremos. Porque tomar el testigo de
Foster supone asumir que el giro etnografico consiste en abandonar
las definiciones a priori y observar qué hacen los que dicen hacer
arte.

Estamos en el futuro que hace décadas ellos sefialaban. Ante
semejante panorama, insistimos en que deberiamos tomar
conciencia de que existen alternativas a los modos de hacer
conocidos, caminos que difieren del sendero tantas veces transitado.

En Disefo y delito (2002), Foster insinda de nuevo que los estudios
culturales han investigado textos e imdgenes desafiando las
jerarquias de cuando se manejaban los términos alta y baja cultura.
«Este desafio a los canones éelitistas ha reportado grandes
ganancias. Pero el deslizamiento de la historia del arte y la historia
de las imdgenes, como proponen varios abogados de los estudios
visuales, podria tener algunos costes. En términos generales, los
estudios visuales podrian precipitarse en el desprecio de la
autonomia estética como retrograda y en la adhesion a las formas
subculturales como subversivas. Su modelo [...] podria ser alentado
a moverse horizontalmente de sujeto en sujeto a través del espacio
social, mas que verticalmente siguiendo las lineas histdricas de una
forma, género o problematica particular»[30]. Advierte, a
continuacion, que, de ese modo, los estudios visuales podrian
privilegiar excesivamente el presente y, «por lo tanto, apoyar la
actitud poshistorica que se ha convertido en la postura por defecto
de tanta practica artistica, critica y de conservacion»[31].

¢Critica de arte con perspectiva de género

y decolonial?



La pregunta sobre una critica pensada y escrita desde la perspectiva
de género no puede aclararse sin entrar en el debate en torno a la
teoria del punto de vista. Cuando hablamos de perspectiva de
género, apuntamos hacia una herramienta conceptual que busca
mostrar que las diferencias entre mujeres y hombres se dan no
Unicamente por su determinacion bioldgica, sino también por las
diferencias culturales asignadas a los seres humanos. Asi, los
mandatos sobre la igualdad de género toman como base la Carta de
las Naciones Unidas, la cual reafirmé la igualdad de derechos de
mujeres y hombres en un documento de 1997. Esto fue acordado
por la ONU tras la Cuarta Conferencia Mundial sobre la Mujer
celebrada en 1995, donde se defendio la incorporacion de una
perspectiva de género como un enfoque fundamental y estratégico
para alcanzar los compromisos en igualdad de género. La
Declaracion y la Plataforma de Accion de Pekin resultantes instaban
a todas las partes interesadas relacionadas con politicas y programas
de desarrollo, incluidas organizaciones de las Naciones Unidas,
Estados miembros y sociedad civil, a tomar medidas en este sentido.

Se concluye, por lo tanto, en 1997, la incorporacién de una
perspectiva de género como:

El proceso de evaluacidn de las consecuencias para las mujeres y los
hombres de cualquier actividad planificada, inclusive las leyes,
politicas o programas, en todos los sectores y a todos los niveles. Es
una estrategia destinada a hacer que las preocupaciones y
experiencias de las mujeres, asi como de los hombres, sean un
elemento integrante de la elaboracion, la aplicacién, la supervision y
la evaluacidn de las politicas y los programas en todas las esferas
politicas, econdmicas y sociales, a fin de que las mujeres y los
hombres se beneficien por igual y se impida que se perpette la



desigualdad. El objetivo final es lograr la igualdad [sustantiva] entre
los géneros[32].

Segun esto, la igualdad de género es un objetivo de desarrollo
general y a largo plazo, mientras que la incorporacion de una
perspectiva de género es un conjunto de enfoques especificos y
estratégicos, asi como procesos técnicos e institucionales, que se
adoptan para alcanzar dicho objetivo. Con la vista puesta en el
futuro, se propone transformar instituciones sociales, leyes, normas
culturales y practicas comunitarias que son discriminatorias; por
ejemplo, aquellas que limitan el acceso de las mujeres a los
derechos sobre la propiedad o restringen su acceso a los espacios
publicos. De ahi que se ponga énfasis en la representacion de las
mujeres artistas en museos publicos y colecciones nacionales,
ademas de la presencia de gestoras culturales en los mismos.

En el libro Desigualdad de género en el sistema del arte en Espana,
Marta Pérez Ibafez junto con Semiramis Gonzalez y Carolina
Rodovalho estudian las carencias en igualdad que arrastra el sector
cultural, poniendo el acento en el primer cuarto del siglo xxi. Con
estadisticas y casos concretos, Pérez aduce que «la generacion de
nuevos paradigmas que se diferencien de la dominancia
androcéntrica en la que se ha educado a generaciones»[33] implica
también «revisar la critica de arte y analizar como se esta aplicando
a la obra de mujeres artistas, bajo qué parametros se analiza en el
contexto universal de la creacion artistica y en su comparacion con
la obra de artistas hombres, y qué impacto esta teniendo en la
percepcion social del arte creado por mujeres y en los propios
procesos creativos»[34]. Por lo que afirma que «una actitud abierta
y analitica frente a la obra de arte permite evitar que sean
caracteristicas de género las que se asocien a aspectos iconicos,
simbdlicos o expresivos, que se perpetue la asimilacion de lo
masculino con lo universal y lo femenino con lo particular, lo



anecddtico, y que esto influya y pervierta nuestra forma de percibir
el arte»[35].

No obstante, el desarrollo de capacidades en relacion con la
incorporacion de una perspectiva de género pone de relieve, como
adelantabamos, la urgencia por definir el sujeto politico que requiere
la perspectiva, a saber, la categoria de mujer, al tiempo que se
dilucida quién tiene potestad para marcar esas pautas de perspectiva
de género en la practica. Por ello entra en juego el enfoque de la
teoria del punto de vista, que emplean algunas disciplinas
académicas para analizar discursos intersubijetivos, como es el caso.
Tengamos en cuenta que lo mas importante de esta teoria es que las
propias perspectivas de un individuo estan moldeadas por sus
experiencias sociales y politicas. Se argumenta, con el respaldo de lo
que la tedrica feminista Sandra Harding llama una «objetividad
fuerte», que los puntos de vista son multifacéticos en lugar de
esencialistas, es decir, que las experiencias grupales crean una
perspectiva general, pero que, sin experiencias personales, el punto
de vista de una persona no puede ser realmente comprensible o
extensible. La fusidon de las muchas dimensiones experimentadas de
una persona forma un punto de vista, a través del cual ve y
comprende el mundo. Eso la acredita para definir que sus
condiciones son propias de un punto de vista especifico. O sea,
plantea la pregunta de si una perspectiva de género para analizar la
situacion de las mujeres es posible que sea gestada y emitida por un
sujeto que no sea mujer. Y si la critica que escriban hombres sobre
arte hecho por mujeres, al menos si lo hacen con una presunta
perspectiva de género, tiene validez.

Desde las asociaciones de mujeres en las artes visuales se ha
reivindicado colectivamente la presencia de la perspectiva de género
tanto en la programacion de los centros de arte y museos como en
la critica. Cabria preguntarse qué podemos hacer para que el arte, el
periodismo cultural y la critica artistica sean areas mas igualitarias,
sin la incesante necesidad de recurrir a la discriminacion positiva o a
las cuotas.



Cuestionar las desigualdades de un sistema que ha ido frenando el
desarrollo del trabajo de las mujeres artistas y su posicionamiento
en la historia del arte es una tarea cuyo liderazgo internacional
podemos atribuir a la historiadora del arte y ensayista
norteamericana Linda Nochlin. Desde 1970 hasta que falleciera en
2017 dedicd su carrera a analizar las intervenciones feministas que
ponen en entredicho el paradigma hegemaénico, investigando sobre
mujeres artistas que fueron silenciadas o invisibilizadas. En 1971
publicé su célebre articulo «éPor qué no ha habido grandes mujeres
artistas?», considerado un texto pionero tanto para la historia del
arte como para la teoria feminista del arte[36]. Nochlin localizd
obstaculos institucionales y sociales en la tradicion occidental de las
artes visuales, deduciendo que el género afecta a la creacién y la
aprehension del arte, ya que las expectativas de grandeza y
genialidad han sido dirigidas hacia autores hombres normalmente.
Sus escritos son interpretados como las primeras criticas de arte con
perspectiva de género existentes.

Quién escribe la historia se revela determinante para arrojar luz
sobre unos personajes o eventos y no otros. Por €llo, tanto la
perspectiva de género como la decolonial lo que proponen es un
ejercicio de memoria colectiva para la reparacion cultural en torno a
la construccion de la identidad. O sea, cuestionar el relato ya
elaborado y sacar a la luz lo que, al ser obviado, ha provocado un
sesgo identitario y un dafo colectivo. Esto es muy delicado, porque
implica, de nuevo, seleccionar sobre qué o quién ponemos el foco.
En el caso de Nochlin, resulta especialmente interesante la
compilacion de textos editada por Maura Reilly Mujeres artistas,
donde aparecen reflexiones sobre el trabajo de un conjunto de
artistas entre las que destacan Louise Bourgeois, Sophie Calle o
Miriam Schapiro, ademas de otras de generaciones posteriores,
como Liza Lou o Natalie Frank. Todas las que escoge tienen en
comun que abordan en sus obras temas relativos al ser mujer y,
ademas, reescriben historias. Por ejemplo, Frank desmonta aspectos
de los cuentos de hadas que han ido configurando la identidad
femenina y requieren una revision[37].



Revisar acontecimientos, personajes e incluso ficciones que no
habian tenido una perspectiva de género puede suponer un proceso
de reconocimiento y ampliacion de miras muy positivo para el
principal cometido feminista. El pasado no se cambia, pero cémo lo
interpretamos y valoramos si permite cierta evolucion de
pensamiento hacia la igualdad, ya que, como minimo, fomenta
imaginar alternativas para el futuro. Si nos salimos del plano tedrico,
resulta complejo aplicar tales postulados, aunque cada vez se dan
mas iniciativas en esta direccidon. Por ejemplo, el Museo Picasso de
Paris ha propuesto dar a su muestra permanente un enfoque
feminista de la siguiente manera: reorganizandola con especial
atencion a Francoise Gilot, artista y antigua compafera de Pablo
Picasso. Esta remodelacion, impulsada por Virginie Perdrisot,
conservadora de la institucion, incluye nueve obras de Gilot, que
proporcionan un contrapunto a la narrativa masculina que
tradicionalmente ha dominado la interpretacion del legado
picassiano. Se trata de cambiar el punto de vista, teniendo en
cuenta que tampoco todo aquello que se diga «feminista» va a serlo,
pues el mercado ya se ha ocupado de utilizar el concepto en objetos
y campanas de publicidad de todo tipo, tratando de desvirtuarlo para
que pierda fuerza diluido en dinamicas materialistas.

Los estudios feministas mas recientes se mantienen alerta,
centrandose en algunos aspectos particulares. Destacaremos, por
abreviar, la figura de la filosofa Nancy Hartsock, que dio clases en la
Universidad de Washington casi hasta sus ultimos dias,
concienciando a las nuevas generaciones de estudiantes en el siglo
Xxxi sobre las relaciones entre dinero, sexo y poder, y el materialismo
que hay bajo ciertas formas de supuesto feminismo. Para
ejemplificarlo, tomo ideas de Hegel sobre el amo y el esclavo, e
ideas marxistas sobre la clase y el capitalismo. Publico The Feminist
Standpoint: Developing Ground for an Specifically Feminist Historical
Materialism en 1983, empleandolo en sus clases casi como un
manual hasta 2009. Alli explicaba la teoria contemporanea del punto
de vista y la particularidad de que a menudo se centra en las
posiciones sociales como el género, la raza y la clase, valorando las



experiencias de las mujeres y las minorias como fuente de
conocimiento.

A proposito de las pinturas de la artista barroca italiana Artemisia
Gentileschi, Mary D. Garrard escribe en Artemisia Gentileschi y el
feminismo en la Europa de la Edad Moderna sobre la necesidad de
que trasciendan el debate académico las reflexiones en torno al
control patriarcal y la critica a la misoginia en el mundo del arte. La
autora considera antinatural el dominio social que se ha venido
gjerciendo sobre las mujeres, durante mucho tiempo consideradas
inferiores intelectual y técnicamente. Asi, al destacar un referente
que pintaba cuadros que heroizaban a las mujeres en un contexto
nada favorable para €ello, afirma: «Durante décadas, Artemisia pinto
cierto numero de cuadros de mujeres en la cima, imagenes que
sistemdticamente menoscababan al varon y empoderaban a la
mujer»[38].

Una falta de calidad en las obras de arte ejecutadas por mujeres ha
sido el argumento central a la hora de silenciar desde la critica a
artistas cuyo trabajo estaba al nivel de los grandes maestros de la
historia pero que no tuvieron tanta suerte. éComo se define la
calidad? Mediante un acuerdo comun entre observadores
artisticamente sensibles y capacitados. Por eso los criticos de arte se
supone que tienen potestad para determinar el valor artistico de una
pieza. A lo largo de los siglos, tanto artistas como mecenas
pensaban que una buena obra debia poseer la combinacion perfecta
de perspectiva, belleza y armonia, cualidades que la convirtieran en
fuente de conocimiento y de placer estético. En la actualidad, las
obras de arte se valoran en funcién de una variedad de factores
entre los que estan el mercado y las tendencias, aunque la
capacidad técnica siga siendo una parte importante que tener en
cuenta.

En su libro Humanoscopia. Una exploracion sobre la naturaleza
humana, Ignacio del Val, cientifico y divulgador cultural mas
conocido como El Tarro de Heno, reflexiona: «Bastaria un solo dia



sin sol para que nos echdasemos las manos a la cabeza, pero toda
una historia sin mujeres no ha hecho saltar las alarmas hasta
tiempos demasiado recientes. Lo hemos asumido con total
naturalidad, como si la mitad de la humanidad hubiese sido neutra a
efectos de su propio cambio. Las nuevas generaciones de
historiadores e historiadoras tienen ante si el reto de reparar esta
omision y legar a las generaciones futuras una imagen mucho mds
verosimil del pasado. De conseguir que esa piedra pomez que es su
relato sea cada vez menos porosa»[39]. Esta postura se ha
extendido en el mundo del arte y asi lo manifiestan numerosos
artistas, criticos y asociaciones del sector.

Veamos un caso, relacionado con la asociacion espafola de Mujeres
en las Artes Visuales (MAV). Su socia Toni Picazo, gestora cultural y
critica que escribe para el diario Levante una columna de opinion,
evidencio publicamente el descontento general con la supresion de
la sala dedicada a exponer obra de mujeres artistas en el Museo de
Bellas Artes de Valencia (MUBAV) a menos de un afno de su
inauguracion. Con un gobierno autonomico de izquierdas, el director
en ese momento, Pablo Gonzalez Tornel, contento a todos tomando
la iniciativa de dedicar una sala con obras realizadas por mujeres
para reivindicar el talento femenino que durante siglos ha estado en
segundo plano. Situada en la segunda planta del Edificio Pérez
Castiel, la sala expuso durante diez meses obras de las artistas Maria
Sorolla, Elena Carabia, Emilia Torrente, Manuela Ballester, Rosario de
Velasco, Marthe Spitzer y Adrienne Guillou, ademas de un retrato de
Maria Sorolla realizado por su marido, Francisco Pons Arnau, un
busto en yeso de Maria modelado por Mariano Benlliure, dos bustos
retratos de Emilia Torrente, en yeso y en bronce respectivamente,
realizados tambien por Benlliure, y dos pinturas de José Mongrell
que representan a Elena Carabia. Piezas poco conocidas, que
generaron expectacion y el aplauso generalizado, porque se trataba
de una medida de caracter permanente.

Como una especie de autocensura preventiva, y tras darse un
cambio de gobierno inclinado hacia la derecha, Gonzalez Tornel



tomo la determinacidn de acabar con el proyecto puesto que le
parecia que ya habia cumplido su funcién y que, de hecho, tal vez
era un inconveniente segregar de esa manera. La discriminacion
positiva ya no convenia. En resumen, lo que antes se consideraba
feminista ahora se percibe como lo opuesto, ya que las obras de
estas artistas deberian estar integradas en la coleccidén general del
museo en lugar de ser exhibidas en una sala separada. En esa linea
fue el discurso oficial. Este cambio repentino, en el que no hubo
injerencia politica sino estrategia de gestion para mantenerse al
frente del museo, en vistas de que otros directores de instituciones
culturales con un marcado perfil progresista estaban viendo
rescindidos sus contratos, casi pasa desapercibido. Muy pocos
criticos hicieron hincapié en la incoherencia de tal medida y la
tomadura de pelo que suponia para la ciudadania, a la que se habia
ofrecido una supuesta relectura en clave de género de tan valiosa
coleccion.

De las pocas criticas publicas que pudieron leerse, solamente en
medios locales y redes sociales, destaca la mencionada de Toni
Picazo, que mostro indignacion y afirmd que esto reforzaba la
conviccion generalizada sobre la mediocridad artistica de las
mujeres, conllevando la devaluacidn inconsciente de su trabajo.
Comparaba, ademas, con otras pinacotecas y explicaba que los
bodegones de Clara Peeters han estado en el Museo del Prado desde
su apertura en 1819; no obstante, hubo que esperar a 2016 para
que el museo le dedicase una exposicidn individual, la primera de
una artista en ese centro. Ahora que se deshacia el proyecto
valenciano, sdlo tres de las ocho obras expuestas en la Sala de las
Artistas, las correspondientes a las pintoras Maria Sorolla, Rosario de
Velasco y la escultora Emilia Torrente, seguirian visibles al publico. A
los almacenes regresaron las pinturas de Adrianne Guillou, Marthe
Spitzer, Manuela Ballester y Elena Carabia, la Unica que estaba
representada con dos obras. El problema de la poca presencia de
mujeres en las muestras de colecciones institucionales europeas vy,
especialmente, espanolas continla vigente. Entronca con las luchas
feministas y a veces queda difuminado entre otros objetivos de



desigualdades que solucionar, asi como cuestiones politicas de otra
indole, a las que se les intenta sacar rendimiento partidista.

Podria decirse que, durante el primer cuarto del siglo xxi, en Espana
hay dos ejes tematicos fundamentales: la reestructuracion del
Estado desde un punto de vista federal —lo que se viene a llamar «la
cuestion territorial»— y la reconstruccion de la izquierda politica
abanderada de los valores feministas y decoloniales. El feminismo
histdrico, impulsado por creadoras, nunca habia tenido una
representacion tan significativa en la politica parlamentaria. Aunque
artistas activistas de los afios sesenta y setenta ya habian promovido
el arte feminista, actualmente diversos partidos politicos, sin
importar su ideologia, pretenden definir qué es el feminismo, hasta
ddénde puede llegar y el significado de lo decolonial. La cultura es
politica, pero los partidos no deberian apropiarse de conceptos como
«libertad» ni limitar lo que significa «ser mujer» o «empoderarse».

El propio concepto de mujer como sujeto politico se ha cargado de
controversia, cuando hace unos afios era simple su acotacion. Se
entiende que las sociedades evolucionan y el abanico de diversidad
se abre a la par. No obstante, hemos llegado a un punto en el que
hablar de mujer, aunque sea para defender los derechos de dicho
sujeto, implica para algunos colectivos estar discriminando a quienes
no se sienten identificados con ningun género concreto y, por lo
tanto, supone un ataque. Las personas feministas mas visibles en la
esfera publica occidental se ven obligadas a medir sus palabras ante
la amenaza de escraches y cancelacion si patinan con un comentario
del que quepa, aunque sea con calzador, una interpretacion
politicamente incorrecta. De manera que hemos pasado de
reivindicar en los 2000 la necesidad de incorporar a la lucha
feminista a las mujeres trans porque son mujeres y entran en la
misma categoria que se quiere defender, a rechazar cualquier
categoria y demonizar cualquier reflexién sobre las particularidades
del hecho de ser mujer. El espacio que pediamos para el
transfeminismo, con recelo de las feministas que excluian a las



mujeres trans por no haber sido reconocidas como mujeres desde su
nacimiento, se ha expandido y distorsionado.

¢Interesa el bien comun relativo a cuestiones feministas? Quiza ni
tan siquiera interesa entre las filas feministas, donde las luchas
activistas se tornan luchas de poder que reproducen las dinamicas
heteropatriarcales supuestamente combatidas. Si el patriarcado y la
heteronormatividad oprimian a las identidades diversas, el
matriarcado y lo cuir no deberian tratar de imponerse por la fuerza.
Esta opinidn impopular se vincula a la ultraderecha, ya que es
impensable concebir que se emita desde un pensamiento
progresista, cuando el progresismo pone lo social en el centro y, por
lo tanto, tiene todo el sentido del mundo buscar concordia y
convivencia. Lo diverso como imperativo ha sido un tiro por la culata
en el siglo xxi, pues, si abrazamos la diversidad, en ella caben las
personas conservadoras, hetero y no racializadas. No se trata de
tolerar la intolerancia, sino de que los oprimidos dejen de estarlo y
acepten una condicidon de horizontalidad con sus iguales y sus
opuestos, sin sustituir una asimetria por otra. La igualdad iba de eso,
pero, si se mantienen las tensiones, se justifica la creacion de
numerosos proyectos, delegaciones, oficinas, instituciones dedicadas
a terminar con un conflicto cuya perpetuidad asegura la
supervivencia de tales intermediarios y, en definitiva, mueve mucho
dinero. Equidad y margen de beneficio estan refidos, asi que mejor
ofrecer un espejismo de empoderamiento a las masas y calderilla a
la critica para originar opiniones tendenciosas.

Dependiendo del corte ideoldgico, se aceptan unos postulados u
otros. ¢Qué es exactamente lo que las empodera en el tiempo
presente? El respeto, la eliminacion de las barreras discriminatorias,
el acceso al empleo y la igualdad salarial, en resumen, el reparto
equilibrado del poder. No obstante, el sistema capitalista actual se
encarga de desactivar dichos anhelos distorsionando la conciencia
que tienen de si mismas para que no reclamen demasiado alto sus
derechos o crean que ya los tienen garantizados. Porque, si en su
célebre libro El segundo sexo, al plantearse qué es una mujer, la



legendaria fildsofa francesa Simone de Beauvoir llegaba a la
conclusion de que «no se nace mujer, se llega a serlo», estad claro
que la lucha por los derechos de las mujeres es una constante, un
proceso en construccion.

«Nuestra mera presencia pone en cuestion al mundo», decia
Beauvoir del ser mujer, ya que los seres humanos nos rebelamos
ante las categorias cerradas y estancas. El género ocupa una parte
importante de la agenda publica, impregna la cultura y el arte, asi
que si llega a la critica, mediante la cual se articulan bastantes
discursos que justifican unas u otras posturas, normalmente desde lo
periodistico y con guifio a un partido politico, no tanto desde el
terreno tedrico e intelectual, donde tiempo atras se reflexionaba
seriamente al respecto. La teoria queer es un campo de la teoria
critica que surgio a principios de la década de 1990, cuando
comenzaron a elaborarse las politicas sobre identidad de género no
normativa. Es decir, establece que los genitales con los que una
persona nace no deberian identificarse dentro del binomio hombre-
mujer/masculino-femenino, puesto que existen personas que, al
nacer, se les atribuye una identidad de género por su sexo con la
que luego no se reconocen. En el contexto anglosajon, para referirse
a esto, se toma un término peyorativo que sugiere que alguien es
«rarito» (queer, en jerga londinense) y se subvierte, en
Latinoameérica se va a usar la transcripcion fonética «cuir» que
hemos empleado antes con el mismo propdsito. Bien, lo queer
implica una reapropiacion de términos identitarios con connotaciones
negativas para utilizarlos como resistencia, dandoles la vuelta
conceptualmente. Se basa en negar la realidad biologica material de
mujeres y hombres para relegar los roles de género a una cuestion
de sentimiento y comportamiento. Por lo tanto, el género seria algo
socialmente impuesto, una construccion social y no algo natural e
irreversible. La performatividad del género se vuelve atractiva por
liberadora. Supondria que se puede ser mujer sin cumplir los
canones de belleza, los estereotipos femeninos o los roles
histdricamente asociados a ello, igual que siendo hombre o no
sintiéndose comodo en ningun punto ya definido. Lo que sucede es



que, en la practica, se ha ido virando hacia remarcar los estereotipos
de corte estético en vez de diluirlos.

El libro Art & Queer Culture es un referente de como la postura
politica y activista refleja una estética que pasa a analizarse desde la
critica de arte. Se trata de un volumen que incluye dos ensayos de
Richard Mayer y Catherine Lord junto a una gran variedad de
ldminas de artistas como Bacon, Nan Goldin o Félix Gonzalez-Torres,
actualizado por la editorial Phaidon en 2019, con un nuevo capitulo
titulado «Here and Now» en el que colaboraron creadores que
ponen de relieve el alcance del arte queer hoy dia. En Espafia,
explica Lord a propdsito del impacto del SIDA a finales de los 80 del
siglo pasado, artistas e intelectuales guardaron silencio, hasta que, a
principios de 1990, el artista Pepe Espalit organizo una performance
en la que sus amigos transportaban su cuerpo enfermo por la ciudad
de Madrid, asi visibilizaba el VIH y el estigma que suponia para la
comunidad gay, para las sexualidades no normativas. En aras de la
visibilidad de quienes son discriminados por no ajustarse a la norma,
se popularizo hablar de lo queer. Las identidades que trascendian lo
establecido por los géneros reclamaron atencion y, con ellas, todas
aquellas que permanecian en los margenes.

La perspectiva de género en el arte va totalmente ligada al
pensamiento decolonial[40], puesto que la otredad, el exotismo y la
racializacion atraviesan los feminismos y las luchas compartidas
entre colectivos oprimidos por no encajar en estandares socialmente
aceptados. Ya hemos avanzado algunos rasgos generales de la
critica contemporanea al colonialismo. Lo que denominamos
actualmente «historia poscolonial» tiene su origen en el llamado
grupo de Estudios Subalternos, constituido hacia finales de los anos
setenta. En esa misma década, el feminismo negro y LGTBIQ+ se
aleja del feminismo hegemadnico, implicandose a fondo en criticar el
racismo y el ethocentrismo; por eso es considerado el antecedente
de lo que luego ha venido a entenderse por «feminismo
poscolonial».



En Espafia se han llevado a cabo proyectos de investigacion
decolonial desde el campo del arte, incluida la critica y con una
mayoria de participantes mujeres, como el que tuvo lugar en
Matadero Madrid con la colaboracién del Centro de Estudios
Poscoloniales de Goldsmiths de la Universidad de Londres. El grupo
de investigacion «Conocimientos y Estéticas Decoloniales», del cual
formd parte la autora de este libro[41], iniciaba su andadura en
2012 para ir disolviéndose poco a poco a lo largo de un lustro. Quiza
la falta de una definicion concreta, la excesiva multidisciplinariedad y
la diversidad de perfiles e intereses dificultaron que el grupo
continuase unido y sus investigaciones diesen frutos.

La artista peruana Sandra Gamarra fue la primera creadora no
nacida en Espana elegida para el pabellon espafol en la Bienal de
Venecia, con el comisariado de Agustin Pérez Rubio en la edicion de
2024. Gamarra creo Pinacoteca Migrante, un proyecto artistico que
investiga el pasado colonial espanol tomando como referencia
cuadros, esculturas y diversos objetos de los museos nacionales que
ha estudiado durante 15 afios. Con imagenes de estas obras elabora
reproducciones, collages, piezas nuevas que tratan de crear
conciencia sobre la mirada colonial europea y transmitir la idea de
que la humanidad forma una unica comunidad cuyo modelo de
existencia, dada la crisis climdtica, entre otros problemas, no parece
el adecuado para la posteridad. Comisario y artista ya habian
trabajado juntos en proyectos anteriores, como la exposicion «Buen
Gobierno» en 2021, en la Sala Alcald 31 de Madrid, que generd
cierta polémica por cuestionar el concepto de hispanidad y hablar
abiertamente de racismo. En ambas ocasiones, la critica al
colonialismo iba unida a una critica al patriarcado y al machismo, por
lo que no es extrano encontrar relacionadas las lecturas decoloniales
y las feministas en el revisionismo que se pretende riguroso.

Algunos historiadores del arte se han pronunciado respecto a
proyectos como el de la Bienal de Venecia, pero, por lo general, la
critica no profundiza lo suficiente, dejando en manos de columnistas
y secciones de politica en los medios la valoracion del arte decolonial



y las relecturas de género. Esto suscitd el deseo de poner en tension
todas las fisuras del sistema, en plena crisis del Gobierno socialista
espanol. Tratando de no reforzar las estructuras de poder, surgen
nuevas narrativas que incurren en el error de querer sustituir unas
estructuras por otras, envueltas en dinamicas de poder al fin y al
cabo. Por ello es necesario mas pensamiento critico sobre la cuestion
decolonial y las estrategias de accidon propuestas, pues las que se
han llevado a cabo hasta el momento fomentan un sentimiento
nacionalista disparatado.

Como en los espacios culturales, en la politica también bulle la
pregunta por la decolonialidad, porque cuestiona la propia ldgica
mediante la cual la modernidad se penso y se heredd. Existe una
dificultad para hablar en términos tedricos sobre las practicas
artisticas que interrogan la colonialidad de las imagenes fuera del
entorno académico. No ha habido una pedagogia ni una mediacion
que acerque a la ciudadania los conceptos relacionados y los libere
del peso de la polémica. Pese a que las dinamicas del colonialismo
estuvieran regadas de episodios violentos, machistas y racistas, no
se ahonda en la raiz. La falta de pensamiento critico en profundidad
y mas alla del plano académico distorsiona la realidad histérica ante
la opinion publica.

¢Quiénes son los verdaderos privilegiados? Porque se lee mucho
manifiesto contra los privilegios y la hegemonia de ciertos
postulados escrito por autores cuya propuesta no va mas alla de
dinamitar un sistema o una institucion para ponerse al frente. Es el
caso del periodista cultural Peio H. Riafio con Las invisibles: éPor qué
el Museo del Prado ignora a las mujeres?[42], ensayo del que €l
mismo decia que es un relato sobre privilegios y exclusiones cuyo
proposito es extirparlos todos. «La idea de la dominacion masculina
y el sometimiento femenino no puede sequir legitimada por un
museo como €l Prado», afirmaba. Sin embargo, €l libro no aporta
pruebas que avalen la idea de que el museo estd perpetuando tal
dominacion. é¢Hasta qué punto repudian la politica quienes no paran
de utilizarla en favor propio? ¢Se puede escribir ahora mismo sin



estar haciendo politica? Sea critica de arte o literatura, escribir, en
general.

El feminismo poscolonial es un espacio conceptual que trata, sin
éxito, de escapar a la crisis general de la politica. Repensar las
consecuencias del colonialismo en nuestra actual concepcion del
mundo tiende a reducirse a una sola fuente de opresion, cuando
requiere lecturas desde un paradigma interseccional que la derecha
no acepta de buena gana y la izquierda estructura con torpeza. La
construcciéon de una realidad que es cualitativamente diferente para
mujeres y hombres, donde las mujeres son muchas veces
explotadas y menospreciadas por su género, implica una perspectiva
heteropatriarcal contra la que se revela el arte feminista. El hecho de
que se quede en el plano simbdlico o en circulos en los que se
predica a conversos es otro cantar. Sucede que las medidas
propuestas para transformar las sociedades no se ejecutan —a
menudo porque no son factibles—, por lo que las dinamicas de
opresion y discriminacion siguen ahi, maquilladas y acumulando
aceptacion por quienes rechazan el sospechoso concepto decolonial.

La relativa incapacidad de la izquierda politica para elaborar un
modelo econdmico alternativo en respuesta al auge del capitalismo
neoliberal se traduce, entre otras cosas, en una aceptacion de
ciertas dinamicas de opresion a las mujeres disfrazadas de
transgresoras. O sea, termina por romantizar aquello que pretende
denunciar y cambiar en nuestra sociedad.

Una artista que contribuye a ello desde que encontro en el activismo
feminista su nicho, es Yolanda Dominguez. Sus piezas audiovisuales
parten del trabajo de otras personas, bajo la premisa de colaborar
desinteresadamente, firmadas de forma individual por ella o, en
cualquier caso, siendo la cabeza visible. Acciones como su obra de
2013 titulada Fashion victims, denunciando las condiciones
esclavizantes de trabajadores textiles en fabricas de Bangladesh,
generan imdgenes que estetizan el cuerpo femenino castigado, las
relaciones entre marcas de lujo y horror. La artista, que también es



comisaria y escribe, ha tenido, ademds, problemas con sus prdcticas
en el terreno de la critica por, presuntamente, inspirarse demasiado
en el trabajo de otras personas a la hora de lanzar un libro de su
autoria.

Fue acusada de un posible plagio por la filosofa Loola Pérez, mas
conocida como Doctora Glas, respecto a su libro Maldita feminista.
Hacia un nuevo paradigma sobre la igualdad de sexos[43], publicado
en 2020. El ensayo de Dominguez Maldito estereotipo[44], publicado
en 2021, parecia emularlo hasta en el disefio de portada. El apoyo
mediatico y, sobre todo, politico a Dominguez posiciond su obra,
mucho menos original y rica que el volumen de Ldpez, por encima
de cualquier otro libro sobre el mismo tema. Si bien el de Dominguez
hace hincapié en cdmo las imdgenes de moda, ropa y complementos
calan en los comportamientos femeninos, sus trabajos artisticos,
repetimos, estetizan los estereotipos y ella misma utiliza su imagen a
modo de icono. éCudl ha sido su aproximacion a la moda a lo largo
de su carrera? Ahi reside la clave de su éxito. Emplea técnicas del
marketing y el mundo de la moda, el glamur y el misterio para
generar un personaje, paraddjicamente estereotipado, que mueva
legiones de fans. Contribuir a la romantizacion de algo mientras se
critica eso mismo es tratar infructuosamente de boicotearlo.

Haber aceptado la idea de que la sexualizacidon extrema es un acto
voluntario que aporta valor, que transforma y es emancipador,
resulta uno de los logros mas perversos del neoliberalismo a
principios del siglo xxi. Cuanto mas aceptable es ver cosificada y
humillada a una mujer porque se presupone que ella lo elige, que
hasta lo esta haciendo como reclamo revolucionario para cambiar
eso..., mas se reafirma la falsa creencia, estadisticamente
comprobada entre los jovenes, de que el machismo es un invento
ideoldgico del que no emana ningun tipo de violencia. Asi, los
feminismos han pasado de incomodar a plasmar lemas en camisetas
de marcas comerciales, alimentando inconscientemente las
estructuras de opresion.



Ideas neoliberales que promueven la mercantilizacion de los cuerpos
se enmascaran de libre eleccién y, por lo tanto, senal de
empoderamiento femenino, y desvian la atencidn de objetivos tan
importantes como la igualdad salarial u otros derechos que penden
de un hilo para personas pertenecientes a colectivos en riesgo de
exclusién. En la linea del transactivismo situariamos a Miquel Missé.
Socidlogo, experto en género y sexualidad humana, muestra una
posicion de autocritica dentro del movimiento al que se adscribe.
Considera fundamental reflexionar sobre los riesgos del principio de
autoidentificacion. Esta nocion de un sujeto hecho a si mismo, de
construcciéon deudora de la Idgica neoliberal, puede conducir a un
falso empoderamiento. Missé ha lanzado reflexiones asi
publicamente sobre los intereses de su colectivo y cémo afecta al
resto de la sociedad.

Paraddjicamente, en el imaginario popular la noble lucha por los
derechos de las personas trans esta ligada a una fagocitacion de
estereotipos que a veces desfavorecen aquello entendido por
femenino. Bajo la idea de resignificar conceptos que se han
empleado con una connotacion peyorativa en el pasado, se tiende a
aceptar lo que siguen siendo insultos degradantes para la mayoria
de mujeres. Y cuestionar el inmediato empoderamiento de quien
asume un insulto como algo festivo es peliagudo, por lo que muchas
personas se abstienen de pronunciarse contra las modas que causan
incomodidad entre las filas feministas. Porque ha habido notables
casos de éxito en resignificar palabras insultantes entre las personas
LGTBIQ+, por ejemplo queer. Pero también se ha asumido desde el
mismo colectivo la vuelta de tuerca a la palabra zorra trasladandolo
al contexto feminista sin que la mayoria de mujeres la sientan como
positiva. De emplearla en un contexto jocoso a quedar fuera de toda
vulneracion del derecho al honor y a la propia imagen va un trecho,
en la medida en que no todas las mujeres reciben ese adjetivo con
conformidad y en un entorno favorable.

El duo musical Nebulossa presento a finales de 2023 su cancion
titulada «Zorra», con la que gand la tercera edicion del Benidorm



Fest para representar a Espafia en Eurovision 2024. La cancion
suscité muchas criticas, aunque la opinion mediatica fue favorable,
ya que se suponia que venia a resignificar un insulto que
empoderaria a las mujeres. Para las voces criticas que se alzaron con
absoluta impopularidad, se trato de una maniobra populista de
distorsion y mercantilizacion del movimiento feminista. La palabra
queer paso de insulto a tener una identificacion positiva tras décadas
de estudios y activismo, porque la resignificacion no es instantanea
ni irreflexiva, sino que lleva su tiempo y requiere un consenso.
Considerar que por incluir en una cancion el insulto «zorra» en tono
festivo quedaba automaticamente resignificado, es ingenuo y
peligroso en un mundo en el que al grito de «zorra» se asesina a
miles de mujeres anualmente por el hecho de ser mujeres y no
querer someterse al machismo. En muchos casos asesinadas a
manos de sus parejas, que las matan o ejercen violencia vicaria
sobre sus descendientes, cuando ellas dicen basta y deciden
separarse. El uso frivolo del término no lo resignifica, porqgue no
existe un consenso entre quienes forman parte del sujeto de
identificacion, o sea, las mujeres. Sin el consenso por parte del
colectivo es imposible la resignificacion.

No, dejar que un insulto defina a una persona no es emancipador
para nadie. Pero, en el contexto de Eurovision, resultd una formula
que vendia, que funcionaba a nivel comercial. Popularizar esa idea
hace que la persona que recibe un insulto se sienta menos insultada,
mas confiada, ddcil y resignada a no imaginar ningulin otro escenario
posible porque lo ha normalizado. Se ridiculiza percibirlo como
ofensa. Es mas, se obliga a aceptar el insulto sin rechistar, porque
muchos insisten en que es emancipatorio y, si se discrepa entonces,
se sufriran consecuencias peores que el insulto en si.

Incapaz de fantasear con una vida plena en un sistema alternativo,
el realismo capitalista del que hablaba Fisher impregna el feminismo
que habia logrado calar en la ciudadania. Lo contamina de manera
tal que la perspectiva de género queda afectada porque sucumbe al
mercantilismo. Si el deseo humano innato de crear arte sélo fuera



compatible con el capitalismo, cualquier otro sistema que no se base
en la acumulacion personal de riqueza y capital a toda costa seria
percibido como contrario a la naturaleza humana y, por extension,
imposible de implementar. Asi, escribir sobre arte con una visidon que
eleve la perspectiva de género a la critica cultural también puede
volverse un elemento para uso comercial y propagandistico.
Comercializar a partir de una causa social es posible precisamente
porque estamos inmersos en la fase mas perturbadora del
capitalismo que la historia haya conocido.

La division sexual del trabajo y la dicotomizacion sexual de los
espacios marcan una diferenciacion de roles entre mujeres y
hombres que provoca una discriminacion tan arraigada que es
compleja de ver. El neoliberalismo se basa en una concepcion
individualista del ser humano, es decir, lo considera como agente y
responsable Ultimo de lo que suceda, de modo que muchas mujeres
son incapaces de interpretar su propia situacion de desigualdad.
También puede que vean desigualdad pero se hayan convencido de
que la provocan activamente o que les favorece de algun modo. No
nos referimos a la discriminacion positiva, que intenta equilibrar la
presencia de personas de todos los géneros en trabajos, cargos
directivos y espacios publicos. La discriminacion hacia las mujeres,
vistas como «el sexo débil», puede hacer que algunas piensen que
este prejuicio las beneficia, ya que los hombres asumirian tareas
dificiles. Esto puede llevarlas a la falsa creencia de que son
incapaces 0 merecen menosprecio, mientras que otras creen que
ponerse del lado del opresor las empoderada.

El estrecho vinculo entre capitalismo y desigualdad de género se
afianza porque este modelo econdmico y politico usa a las mujeres
como mano de obra barata en el espacio publico, accediendo a
puestos de trabajo con peores salarios que los hombres, y en el
espacio privado, realizando el trabajo doméstico y los cuidados
familiares sin reconocimiento ni retribucion economica. La
incorporacion de la perspectiva de género en todas las areas de
conocimiento supone tomar conciencia de esta problematica a fin de



solucionarla. La division entre izquierdas y feminismos se va
destapando, pero senalarla es como admitir un error o debilidad del
sistema aparentemente mas deseable para quienes se dedican a la
cultura. Guadalupe Sanchez, coautora del libro Indomables. Diez
mujeres frente al feminismo hegemdnico, menciona que los
populistas suelen recurrir al «falso consenso». Es decir, presentan
como acuerdos generales lo que en realidad son dogmas politicos,
utilizados para descalificar a quienes disienten o cuestionan de
manera razonable. Asi que, para solucionar lo de la brecha de
género, el progresismo tampoco es que esté funcionando. Se destina
cada vez mayor presupuesto a actividades que tienen que ver con
ello desde el ambito cultural sin que causen efecto[45].

Existe una brecha entre mujeres y hombres respecto a las
oportunidades de acceso a y control de recursos econdmicos,
sociales, culturales y politicos. ¢Puede el arte combatir esa brecha de
género? El arte por si mismo no, son agentes culturales como los
artistas quienes ponen en marcha proyectos de caracter feminista
que abordan situaciones injustas, tratando de alumbrar caminos
alternativos. Desde el comisariado también se elaboran discursos
tedricos y justificaciones conceptuales que retnen obra de artistas
que trabajan en la misma direccidn. Realizan una labor encomiable.
El handicap de tales proyectos y las obras resultantes es que suelen
requerir de una explicacion, que solas, cara a cara frente al publico,
sin ninguna mediacion, suele ser dificil captar de qué estan
hablando. Precisamente esa barrera epistemoldgica evidencia hasta
qué punto nuestra sociedad ha barrido bajo la alfombra los
problemas de las mujeres durante tantisimo tiempo que cuesta
percibirlos a simple vista en una pieza artistica honesta. También
pone de relieve la utilidad de la critica.

Volviendo al feminismo decolonial, este ofrece nuevas
interpretaciones sobre las relaciones entre raza, género, sexualidad y
geopolitica. La antropdloga dominicana Ochy Curiel ha coordinado
durante varios afos los posgrados en Estudios de Género de la
Universidad Nacional de Colombia. Actualmente es consultora



independiente y activista del movimiento feminista Iésbico y
antirracista, ademas del feminismo decolonial. Forma parte del
Grupo Latinoamericano de Estudios, Formacion y Accion Feminista
(GLEFAS). Sin embargo, estos colectivos que tratan de forma critica
el vinculo entre feminismo y decolonialidad se quedan en anécdotas
y discursos cripticos que no establecen conexiones entre la tematica
y el publico no familiarizado con ella de antemano.

La critica y comisaria espafiola Semiramis Gonzalez ha demostrado
tener la sensibilidad y la conexidn necesarias con el tema para
abordarlo desde ambos lados, el de la critica y el del comisariado.
Desde la escritura, cabe destacar una primera aproximacion con las
reflexiones que compartia en su propia pagina web en torno a la
muestra de 2014 «Rumor... Historias decoloniales en la Coleccién La
Caixa», que tuvo lugar en CaixaForum Barcelona. Formaba parte del
proyecto Comisart, convocatoria para comisariado emergente de la
entidad que proponia nuevas miradas sobre su coleccion, y esta
propuesta curatorial en concreto era de Suset Sanchez. Gonzalez
afirmaba que, para reflexionar sobre ella, habia tenido que cambiar
su propio lenguaje, que se habia cuestionado a si misma. «Abro el
catalogo y lo primero que me asalta es una gran pregunta como
titulo: “¢Es posible decolonizar la practica curatorial como
herramienta de interpretacion?”. El texto de la comisaria de por si
empieza con un interrogante. No categoriza, no nos confirma nada,
nos interpela», explicaba a propdsito de la deconstruccidn
semantica. A lo que ahadia: «Me recuerda esta exposicion, sin
querer, a una afirmacion que Estrella de Diego decia en clase:
vaticinaba un futuro en el que constantemente desmontariamos los
discursos. Decia que quienes nos dedicamos a cuestionarlo todo,
nunca podemos dejar de hacerlo. Y aqui reside, precisamente, lo
oportuno de esta exposicidn»[46].

Ahi reside, de hecho, lo oportuno de la critica desde una perspectiva
de género: reflexionar sobre formas de ver y como esas distintas
maneras cambian la sociedad, igual que eventualmente el arte
puede cambiar las formas de ver. Algo que Estrella de Diego



subrayaria durante un curso en la Universidad Internacional
Menéndez Pelayo (UIMP) en 2018 con la siguiente afirmacion: «la
mirada no es fija, sino que va cambiando a lo largo de los siglos».
Tan solo un afo antes, en una entrevista para el diario argentino La
Nacion en 2017, De Diego habia declarado: «La critica de arte ha
perdido su influencia. El poder ahora lo tienen los curadores». Tal
vez por eso muchos agentes culturales que compaginaban critica y
comisariado hayan ido dejando la escritura en un segundo plano,
porque perder influencia se traduce en perder capacidad de generar
ingresos, y escribir en precario solo se hace si interesa mucho
aquello gue se desea transmitir. Supone, hoy dia, un sacrificio.

Desde Planeta Futuro en el diario El Pais se realizo un excelente
reportaje sobre la restitucion de bienes culturales a Africa, publicado
el 1 de marzo de 2024. En él, se sefalan las demandas extendidas
por todo el continente africano y enmarcadas en el despertar
poscolonial de las generaciones jovenes que quieren superar las
I6gicas colonialistas que han supuesto las bases de nuestra historia.
En este sentido, el articulo hacia hincapié en que paises como
Francia, Alemania, Holanda y Espafna ya han puesto en marcha
procesos de restitucion. «Fruto de ellos, algunos objetos han vuelto
y otros volveran, si los alambicados procedimientos legales llegan a
buen puerto», apostillaba. Por ejemplo, Alemania posee unos 40.000
objetos culturales cameruneses, mientras que el museo nacional del
pals africano cuenta con apenas 6.000, de modo gue se ha activado
una campana por parte de este ultimo para la devolucion de
patrimonio. Este no es un caso aislado, ni la restitucion es algo
reciente, pues se ha venido haciendo desde numerosos museos del
mundo durante décadas.

El proceso de patrimonializacién de bienes culturales a lo largo de
los siglos ha implicado la excavacion y reconstruccion de pasados
violentos, lo que complica la certeza en nuestras acciones actuales.
Esto ha llevado a una discriminacién positiva hacia comunidades
oprimidas, pero a largo plazo ha generado rechazo, basado en la
idea de aislamiento y autoafirmacion individualista. Ademas, el



enfoque en debates de género y criticas poscoloniales ha producido
una polarizacién intensa, en la que proliferan especulaciones y
ficciones histdricas. Como sefialaba Camus, para repensar el mundo
debemos alejarnos de los discursos superficiales y volver a un
pensamiento libre, centrado en la realidad concreta, como lo sugiere
también Antonio Mufioz Molina, quien aboga por la ética de lo
concreto como refugio.

Censura o autocensura: criticar para provocar

Vivimos una época de dificultades para la ética. Estamos ante el
desafio de un necesario compromiso intelectual: la critica de arte
debe evitar someterse a la autocensura para no retroceder en
libertad de pensamiento y, por lo tanto, de expresion. La supremacia
de algunas ideas que se pretenden situadas en el lado correcto de la
Historia, fagocitadas por agentes culturales que se benefician de
ellas, merman la capacidad de expresar opiniones disconformes en
un sector condicionado por la precariedad salarial, supeditado a la
contrataciéon de publicidad y la supervivencia de los medios de
comunicacion escritos.

Superado el primer cuarto del siglo xxi, nos extrafia leer una critica
que no sea una loa para quedar bien con el artista, el comisario o el
museo en cuestidon. Encontrar una critica cultural fundamentada, que
no plantee aspectos negativos por pura provocacion, sino que sefale
defectos o cosas mejorables con fines constructivos, es ya casi
insdlito. Parece que el acceso al arte contemporaneo interesa que
sea elitista. Por eso muchos criticos tratan al lector o al publico como
ignorante. Esta es una postura incémoda por politicamente
incorrecta, y cualquiera que transgreda lo politicamente correcto, si
no es para insultar a un rival politico de derechas, no cumple los
estandares ni del feminismo hegemonico ni de la izquierda moralista



que pretende decidir quién tiene potestad sobre el arte, qué es
censura y lo que conviene cancelar.

Por encima de esas cortapisas, tenemos a criticos que arriesgan de
verdad, despertando amor u odio desmedido. Son los que arrojan
algo de luz y esperanza en el sector, aunque rocen la provocacion.
Por ejemplo, el periodista cultural Ianko Lépez tiene el valor de
publicar acidas criticas con un estilo reconocible y coherente. Por
supuesto, no todo lo que escribe es negativo; de hecho, podriamos
decir que mayoritariamente escribe criticas positivas de exposiciones
exitosas. Pero es de los pocos en el panorama espanol que arriesga
yendo a la contra en situaciones en las que otros se echarian atras.

En lo relativo a las identidades de género y racializadas, Pérez Rubio
ha investigado la censura ejercida por las ciencias sociales para
reconsiderar el papel del cuerpo, el deseo o el placer en las culturas
antiguas y como las entendemos a través del arte. El «saqueo
colonial» cred poco a poco lo que hoy conocemos como museo
moderno, segun el critico y comisario. Por lo tanto, la memoria y una
nocion del tiempo no tan lineal ni progresiva serian claves que
estudiar desde la critica de arte actual, ya que la herida colonial no
estd curada, ni mucho menos.

Oscar Wilde afirmaba en un polémico y breve texto de 1898 titulado
La decadencia de la mentira que la verdad es enteramente una
cuestion de estilo. Defendia que la «misera, previsible y poco
interesante vida humana» debe «imitar al arte mucho mas de lo que
el arte imita a la vida»[47]. En el fondo, lo que Wilde desmonta en
ese dialogo que enfrenta el arte contra lo que llama «cruda y
monaotona naturaleza» es la vieja distincion entre natural y artificial.
Sefala que no hay nada mas profundamente arraigado en la
naturaleza humana que €l artificio, o sea, nada mas civilizado que el
embuste.

Si un critico se autocensura, acaba mintiendo, y mentir siempre esta
mal. Tener que dar mil vueltas a un tema para no decir lo que se



quiere decir, disfrazar de elogios lo que se considera mediocre, trazar
un plan para esconder la auténtica opinién y amoldarse a lo
politicamente correcto para encajar es mentir. Quiza sea mentir sin
maldad, pero se miente. Asi que Wilde contribuye, en este sentido,
al debate sobre la valoracion del arte.

No obstante, para el escritor la mentira no tiene nada de malo; al
contrario, resulta preferible a dejar que la verdad genere un arte con
el que cueste deleitarse y una critica amarga. Para Wilde, cuando se
fomenta que el artista renuncie a la busqueda de belleza en sus
obras y se focalice en la verdad, se esta sacrificando una de las
capacidades mas extraordinarias del ser humano: la de transformar
la realidad. Desde su punto de vista, crear significa urdir fabulosas
mentiras para convertir el mundo en un lugar donde predomine el
disfrute. No olvidemos que Wilde era un gran hedonista. Por lo
tanto, el realismo le horripilaba; en su opinion, habia que dejar de
imitar a la naturaleza o de basarnos en nuestra cotidianidad. El
activismo y la critica social desde el arte no le convencian.

Tal vez esa postura fuese simplemente uno de sus muchos y
fructuosos intentos de provocacién, ya que fabular siempre ha sido
mas rentable que tratar de relatar la realidad. Lo cierto es que Wilde
se vio forzado a practicar la autocensura por pura supervivencia en
diferentes etapas de su existencia. Es innegable que él mismo
retratd a la sociedad de su tiempo con caracter critico sirviéndose de
la ficcidn, algo que muchos artistas actuales practican. En cuanto a
la critica de arte, tampoco esta exenta de autocensura ni de
provocacion fantasiosa. En efecto, la fabulacién entra en juego al
magquillar la realidad cuando se quiere criticar para provocar.

Hemos visto que algunos criticos de arte actuales abusan de la
ofensa gratuita y la hostilidad manifiesta con la finalidad de ganar
lectores, que se traducen en seguidores y en una fama lucrativa por
vias menos ortodoxas que la prensa especializada, como son las
redes sociales y plataformas de entretenimiento en las que se
monetiza la polémica. Recordemos que, sin tacto, nuestro propdsito



de hacer entender o transmitir correctamente un mensaje va a
carecer de sentido y no va a servir para nada. Acaparara la atencion
por unos momentos, desatara algunas risas maliciosas, pero nada
mas. Porque una opinidn lanzada en el tono o momento incorrecto
obedece mas al deseo de imponer la propia perspectiva que al
anhelo profundo de expresar un punto de vista que enriquezca al
otro.

El caso del ya mencionado Peio H. Riafio es paradigmatico en cuanto
a critica cultural tendenciosa. Agitaba las redes con sus articulos
mordaces y su particular lucha contra la institucion museistica.
Jaleaba a los activistas que atacaban obras de arte famosas para
hacer mas visibles sus causas, humillaba a unos y otros en funcién
de sus gustos, de si habia sido invitado a tal evento o no, y una serie
de practicas bastante cuestionables. Sin embargo, habia tejido
durante afos una serie de relaciones con otros agentes culturales de
reconocido prestigio, profesionales al frente de ferias de arte,
galeristas, criticos, artistas y celebridades que lo apoyaban
incondicionalmente. A base de ensalzar el trabajo de todos ellos en
los medios para los que el periodista trabajaba, se gand sus favores,
y su reputacion parecia inapelable. Resultaba muy llamativo que, en
algunos grupos, se compartiesen casi con temor malas experiencias
y opiniones sobre su modo de proceder, que existiera un
conocimiento de sus malas practicas en el sector pero nadie se
atreviera a alzar la voz.

Instrumentalizar a los medios de comunicacién y a los
comunicadores es una practica mas habitual de lo que cabria esperar
y, cuando se extiende, es complicadisimo desmontarla. Hemos
hablado ya en varias ocasiones de las redes clientelares; el
clientelismo y las puertas giratorias hacen mucho dafio a la critica
cultural, porgue el simple hecho de que se den y se sepa que estan
ahi le resta credibilidad. No obstante, deciamos que el caso de Riafio
es paradigmatico por arquetipico de estructura de poder al servicio
de unos intereses muy concretos, pero también por su deriva
ejemplificante. El se concebia a si mismo como adalid del periodismo



del futuro, y la impunidad con la que se movia en el ambito
periodistico lo llevd al limite.

Todo saltd por los aires el verano en el que parecia que se
despertaba un #MeToo entre el periodismo espanol. En agosto de
2023, Espaia se coronaba campeona del Mundial Femenino tras
derrotar 1-0 a Inglaterra en una histérica final disputada en Sidney.
La seleccidn espafiola, apodada «La Roja», vencié con un gol
marcado por la lateral izquierda Olga Carmona en el minuto 29 de
un partido intensamente disputado. Pero el protagonismo no fue
para las jugadoras, sino que recayd en el beso no consentido que
Luis Rubiales, entonces presidente de la Real Federacion Espafiola
de Futbol, estampd a la capitana Jennifer Hermoso ante millones de
espectadores atdnitos. En pocas horas la etiqueta acufiada por las
compaferas de Hermoso, #SeAcabd, corrid como la pdlvora por las
redes, ya no solo como muestra de solidaridad con la jugadora vy el
resto de jugadoras, sino como grito de denuncia de cualquier abuso
machista.

Apenas unos dias mas tarde de viralizarse, #SeAcabo adopto un
nuevo cariz cuando la periodista Sara Brito hacia publica en su
pdgina de la red social Facebook los abusos a los que se habia visto
sometida en el contexto del periodismo cultural. Brito explicaba que
habia mantenido una breve relacion con Peio H. Riafio al coincidir en
un periodico trabajando y que sufrio un terrible maltrato por su
parte, abuso de poder mediante. «Después de que se acabara la
relacion, y sobre todo cuando paso a ser redactor jefe, empezo un
maltrato que fue torndndose constante, con gritos y humillaciones
en medio de la redaccion. Ejerciendo su poder desde la burla, la
humillacion publica y la falta de respeto», describia. La relacion
asimétrica revelaba, a través de su relato, un presunto
comportamiento inadecuado en el proceder habitual del periodista.
Aun asi, las primeras reacciones de sus allegados fueron
desacreditar a la victima. Sin embargo, pronto borraron los mensajes
de apoyo a Riafo y tomaron distancia como si no lo conocieran,
como si no se hubieran sentado nunca a comer en la misma mesa y,



presuntamente, a decidir a quiénes encumbrar o machacar en un
momento dado. La cancelacion llego a Riafio porque Brito no fue la
Unica victima que habld, aportando gran cantidad de detalles que
dotaban de credibilidad a su testimonio.

El paso de Brito por la seccidén de Cultura de un peridédico nacional
de izquierdas con Riafio como jefe habia sido un calvario.
Denunciaba que la situacion, que durd varios anos, destruyd su
autoestima y sus nervios. Hasta tal punto que decidié compartirla
mediante una carta en la que reclamaba el apoyo de sus
compafieros y compaferas. Solo firmaron mujeres. «Mis companeros
hombres me dijeron que reconocian la situacidon, pero que no
querian meterse en problemas», asegurd Brito. Después de aquello,
buscé el respaldo del Sindicato de Periodistas, pero la empresa
editora del periddico anuncio un ERE voluntario y ella decidio
acogerse para salir de ahi.

Pocas horas después, cuando el texto de Brito se habia hecho viral y
el nombre del presunto acosador era tendencia en Internet, la
también periodista Noemi Lopez Trujillo se sumaba a la denuncia. A
ambas les indignaba sumamente que Riano escribiera sobre
feminismo, dandoselas de apoyar a las mujeres y a las buenas
practicas en el mundo del arte. Un posicionamiento que tomaban
por hipocresia, dados los hechos, ademas de sintomatico de una
problematica silenciada por demasiado tiempo. «Hoy, una periodista
llamada Sara contaba cdmo la habia acosado su jefe. Enseguida
supe que hacia referencia a ese hombrecillo del ambito cultural que
escribe sobre la ausencia de las mujeres en los museos y que
también me acosd a mi en 2015/2016>, escribia Lopez Trujillo.
Procedio a dar detalles en torno al tono lascivo y amenazante con el
que el periodista la habia interpelado cuando ella vivia sus
comienzos profesionales, estando en desventaja y con miedo a
perder el trabajo. «Me consideraba de su propiedad», anadio.

Otras escritoras se solidarizaron con las victimas y se pronunciaron
publicamente. Lucia Etxebarria afirmé al respecto en la red X, antes



Twitter: «Estoy flipando, leyendo a cierto juntaletras de muchisimo
renombre que se las da de aliado feminista y que ahora va de
abanderado de las mujeres en general y de las futbolistas espanolas
en particular». Porque Riafio, por lo visto, habia estado apoyando
por escrito a Hermoso sobre el caso Rubiales, volcado en la cultura
de la cancelacidon. Toda una ironia que acabase cancelado él, dando
de baja sus perfiles en redes, encontrandose con que los medios
prescindian de sus servicios, la venta de sus libros caia en picado y
sus incondicionales miraban para otro lado. Ha desaparecido de la
vida publica en la actualidad y nadie quiere con él ningun tipo de
vinculacion en el mundo del periodismo cultural.

¢Fue justo lo que le ocurrid a Riafio? No hubo denuncias por la via
legal que se sepa, Unicamente testimonios en redes, seguidos de lo
que podria llamarse un linchamiento. Tampoco hubo articulos que
incitasen a una reflexion critica sobre el tema. Este tipo de
personajes nunca se sabe cuando pueden volver a aparecer y en
qué forma. Son capaces de reinventarse y salir de neuvo a escena.
Subestimarlos seria un tremendo error, igual que pensar que se
puede fomentar la cancelacion y ser inmune a ella. ¢éQué hay de la
presion social? El la ha sufrido, pero recordemos que, antes, las
victimas y quienes habian observado los abusos en la distancia sin
decir nada se autocensuraron por miedo a las represalias. Brito, que
continud con su carrera tras una dura etapa en el ojo del huracan
por esta historia, finalizaba su escrito explicando que no se habia
pronunciado antes porque vivia sintiendo que eran cosas que tenia
que soportar para no perder el puesto de trabajo y que estaba
normalizado, pues «periodistas de una redaccidon supuestamente
comprometida con el feminismo lo veian como algo que debia
mantenerse en silencio».

Tal vez los canales de comunicacion del siglo xxi hayan calmado la
necesidad de autocensura entre los profesionales de la cultura mas
vulnerables, porque ahora tienen su altavoz a mano y una audiencia
avida por escuchar. Tanto si la predisposicion a la escucha responde
a un aumento de la responsabilidad ciudadana, la sororidad o el



gusto por el cotilleo, la sed de sangre en los nuevos foros publicos
deberia preocuparnos, y pre-ocuparnos en sentido estricto:
ocuparnos de ello anticipadamente para actuar con presteza y
diligencia. La segunda mitad del siglo xx estuvo plagada de
episodios de autocensura y también de cancelaciones, pero hubo
multiples reflexiones a proposito del sistema represivo. Esto generd
una diversidad de discursos elaborados por intelectuales que hoy
brilla por su ausencia.
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2. La herencia del siglo xx

en la critica del xxi

El concepto de autonomia flexible regia la critica hace tres o cuatro
décadas. ¢Qué ha sucedido desde entonces? Por supuesto que
ninguna postura critica es imparcial, pero si ha de estar
fundamentada, valientemente defendida y justificada. Cuando los
pormenores se examinan y se toma un camino distinto al general,
entrados en el siglo xxi eso se interpreta como un gesto de
disidencia, una traicién al propio sistema, y la disidencia se castiga.

Algunos criticos acostumbrados a generar polémica parece que
escapan a la norma, pero el tipo de polémica que se extiende para
provocar y, por ejemplo, activar interaccién con una pagina web, un
perfil de red social o una plataforma que traduzca esas interacciones
en ganancias, esta totalmente adaptado a lo normativo. De hecho, la
provocacion sistematica ya no implica, en sentido estricto, una
transgresion. Ahora una corriente de negatividad controlada, que no
conlleva criticas negativas con fundamento, hace un ruido constante
en los entornos digitales. Por lo visto, esta cientificamente
demostrado que prestamos mas atencion a las experiencias
negativas y les damos mas peso psicoldgico que a los hechos
neutrales o positivos. Ese patrén motiva a muchos comunicadores a
explorar formas de acumular visualizaciones insultando o
ridiculizando. Se ha convertido en un valor seguro, asi que no
requiere ninguna valentia instalarse en tales dinamicas. En realidad
es ir a lo facil: entrados en este siglo, la critica burda y destructiva
vende casi tanto como el halago desmedido. Lo menos comercial es



lo realmente reflexivo, que el prejuicio no se adelante al juicio y se
ofrezca un punto de vista honesto.

El critico cultural, especializado en cine, Hilario J. Rodriguez confiesa
en su ensayo Nostalgia del futuro. Contra la historia del cine que,
cuando emite sus juicios, tiende a despreocuparse de su ctriterio de
verdad o falsedad, y otorga a las obras de arte «esa autonomia que
les supuso David Hume al asumir que, cualquiera que sea nuestra
actitud con respecto a ellas, encontraran su camino hacia el futuro
aunque en el pasado fueran menospreciadas y en el presente vivan
en el olvido»[1].

Preguntado acerca de si la voz ha sustituido al estilo, en una
entrevista de Julio José Ordovas para la revista Clarin en 2008,
contaba: «Hoy vivimos mds un mundo de voces. Se ha impuesto
otro tipo de perspectiva. Y la gente cree que la literatura es mds facil
que nunca, pero de eso nada. Precisamente es mas dificil porque no
habiamos prestado atencion a las voces que ahora cobran
protagonismo y que nos cuentan cosas cuyo sentido e importancia
no somos capaces de descodificar»[2]. Quiza tuviese razon y,
ademads, estuviera vislumbrando el futuro, porque hoy dia la
visibilidad y la relevancia no tienen tanto que ver con promover el
pensamiento como en la segunda mitad del siglo xx. Y, aunque
dispongamos de una tecnologia avanzada que nos conecta, cuesta
conectar ideas, puesto que tenemos menos herramientas para el
pensamiento critico. Esto afecta, por supuesto, a la critica cultural y
a las tendencias del ambito artistico.

Hay que investigar el pasado para ver por qué la critica de arte
actual es como es; por encima de todo es aparentemente plural,
pero si en realidad lo es y de donde viene esa pluralidad es un
asunto en el que ahondar. Quiza el hecho de compaginar critica y
labor curatorial se repita tanto porque contamos con antecedentes
que lograron cierto equilibrio de forma muy excepcional. Por
ejemplo, en el caso de Carmen Jiménez. Ella es una conservadora y
comisaria de arte espafola considerada de las mas importantes en la



escultura modernista. Ha escrito mucho y lo que hizo durante el siglo
pasado fue posicionar a los artistas espanoles en el extranjero a
través del comisariado v la critica de arte. Si no unia esas dos
labores, sus esfuerzos hubieran tenido menor efecto. No obstante,
consideramos que esto resulta casi imposible de extrapolar a otros
tipos de arte, en especial, el conceptual.

En el libro Arte conceptual revisado, que coordinaron Juan Vicente
Aliaga y José Miguel Garcia Cortés en 1990, estos entrevistan, entre
otros, a Simon Marchan Fiz, a quien preguntan qué entiende por
«arte conceptual» y si existe alguna diferencia con el término
conceptualismo. De su respuesta se deduce que el conceptualismo
es una derivacion basada en el cardcter de tendencia, vinculado a la
historia de los ismos en el arte del siglo xx; el arte conceptual, sin
embargo, tiene que ver con su propia raiz, con la palabra concepto.
Sefala Marchan Fiz que, desde la filosofia analitica, es indudable e
incluso acientifico hablar de definiciones estéticas. Una proposicion
contiene un significado si es verificable por un método empirico y,
dado que las definiciones estéticas no poseen una validez objetiva,
seria inviable definir el conceptualismo. Se necesita tener en cuenta,
para tratar de definir algo, especialmente en relacion con el arte,
cudl es el momento histdrico en el que se produce el debate, es
decir, habria que contextualizarlo. Al mismo tiempo, si el concepto es
todo aquello sobre lo que se puede formular proposiciones, apunta
que hay que «tener en cuenta que el espacio de la inseguridad es
caracteristico y pertinente en lo artistico»[3]. A lo que suma: «En
mas de una ocasion se ha planteado que con el arte conceptual
culminaba la vertiente analitica del arte moderno. A mi me parece
que esto es cierto, pero posiblemente insuficiente. Cuando aparecio
la pintura cubista, algunos criticos la definian como una pintura
conceptual, durante mucho tiempo se ha discutido el cardcter
conceptual o perceptible de la misma, pero es sugerente saber que a
través de todo el siglo xix y xx se han distinguido, en ciertas
estéticas y criticas, dos actitudes ante el arte; se ha hablado del arte
de concepto en la acepcion mas racionalista de este término y del
arte de reflexion»[4].



Conforme avanza el siglo xx, aquello que se denomina arte
conceptual va teniendo mucho mas que ver con la reflexion que con
una acepcion racionalista. Se despliega la escritura en torno a ese
arte como una manera de reflexionar. Porque la categoria de
«reflexién» va pareja al descubrimiento o entendimiento metafisico
del arte como lenguaje, al retorno del arte como lenguaje desde el
Romanticismo. Es una visién benjaminiana, ya que Walter Benjamin
consideraba que la tesis central del Romanticismo es el arte como el
«médium» absoluto de la reflexién. Un estado reflexivo crénico por
el que la critica se aproxima al problema de lo sensible y de la forma
en las artes para acabar fijandose actualmente mas en los procesos.

Las relaciones entre estética y moral son complicadas y a menudo
llevan a confusion. Cabe repensar las categorias estéticas, y el critico
Rafael Lopez Borrego lo hace con una admirable lucidez en su
ensayo Las categorias estéticas. De lo bello a lo grotesco cuando
sostiene que «la busqueda de una armonia definitiva y de la
duracion eterna ha pasado a ser caracterizada como un empefio
vano y desaconsejable. Los valores son valores en la medida en que
son aptos para su consumo instantaneo in situ. Los valores son
atributos de experiencias momentaneas»[5]. A esto ahadimos que el
arte del siglo xx ha afectado profundamente a las categorias de la
estética idealista, que, sin embargo, se propone como marco teorico
adecuado para la comprension del arte actual, segun ya apuntaba el
critico Peter Biirger en su Critica de la estética idealista[6].

El problema de cuando nos sumergimos en lo conceptual sin ver mas
alld es que pasamos radicalmente del aura de Benjamin a la muerte
del autor de Barthes. Erroneamente reducido en el torbellino del
conceptualismo por profundizar en la polémica idea de «la muerte
del autor», €l libro Del arte objetual al arte de concepto[7], escrito
por el mencionado Simon Marchdn, aporta una mirada sobre la
difusion del arte contempordneo que se ha extendido desde la
década de 1970 hasta la actualidad. Cuando lo escribid, Marchan ya
habia presentado su tesis sobre el Analisis fenomenoldgico de la
pintura moderna, de ahi que analizase con esmero la confrontacion



entre el arte de Europa y América, entre el expresionismo abstracto
y el realismo socialista, o la abstraccion postpictdrica y el pop art
que, a su parecer, abrieron camino al minimalismo, puente hacia el
arte conceptual.

Llega un momento en el que, conforme se consolida una obra,
parece que la autoria va difuminandose. Esa idea seducia bastante el
siglo pasado, pues las obras, dejando al margen a sus autores, se
convertian en patrimonio cultural libre, y ahora retorna gracias a la
reproductibilidad técnica, entre copias digitales, proyectos colectivos
sin firma a través de las redes y piezas creadas mediante inteligencia
artificial (IA). Pero la muerte del autor trae consigo la muerte del
artista y del critico, figuras representativas de la autoridad hasta que
son desplazadas por la del comisario o curador de exposiciones,

cuya labor, curiosamente, suele compaginarse con las otras dos. Esto
lo plasma el critico colombiano Ricardo Arcos-Palma en su articulo
«De la muerte del autor a la muerte del artista: reflexion critica para
un debate en torno a la figura del autor», publicado en 2007 por
Revista Calle 14, cuando dice que «el arte postmoderno,
completamente textual, utiliza varios mecanismos y estrategias
artisticas, como el de la apropiacion y la citacion. Es decir que buena
parte de la produccion artistica contemporanea esta dentro de la
nocion de interpretacion»[8].

William Deresiewicz nos descubre, en pleno siglo xxi, que la mayoria
de los artistas viven esclavos de la interaccidon en redes para una
mayor visibilidad, tan preocupados por su publico que a menudo se
descuidan a ellos mismos y agotados porque el viejo sistema ya no
funciona porque tal vez nunca fue el ideal. Siempre ocupados y
tratando de ser productivos, es practicamente imposible cultivar una
mente creativa, por eso el autor reivindica que «los artistas
necesitan espacio, pero sobre todo necesitan tiempo. Tiempo no
para ser productivos, sino para ser improductivos: tiempo
desestructurado y abierto. Tiempo para jugar; tiempo para tomarse
todo el tiempo que necesiten»[9]. Segun Deresiewicz, el ritmo de la
vida contemporanea lleva a no tener tiempo para el tiempo porque



es una vida demasiado cara. Lo que cuesta el acceso a la vivienda y
a la tecnologia en Estados Unidos, y también en otros paises,
conlleva que, para permitirse vivir del arte, la mayoria debe estar
pluriempleada.

Esas limitaciones hacen que la primera utopia pensable sea un
espacio lejos de los mapas del dinero, de la burocracia y de los
promotores inmobiliarios, o sea, un lugar que no haya sido
mercantilizado y, por lo tanto, se halle en un orden de tiempo
posible gracias a un orden de dinero diferente. Pero el orden de
valores actual impide incluso la construccion imaginaria de tal lugar,
considerado por Deresiewicz tan deseable como bohemio. Afirma
que «la economia del siglo xxi significa internet y todo lo que ha
provocado, para bien y para mal, pero también significa gastos de
alquiler, de vivienda y estudio, que aumentan a toda velocidad por
encima de la inflacién»[10]. Significa competencia y flujos de capital
globalizados para todos los agentes culturales. Podria esgrimirse que
ser artista siempre ha sido dificil, pero la diferencia respecto al siglo
XX es que ahora resulta dificil incluso habiendo alcanzado cierto
éxito, «llegar a oyentes o lectores, ganarse el respeto de criticos y
companeros, trabajar de forma constante y a tiempo completo en su
campo»[11]. La herencia del siglo xx es positiva en muchos
aspectos, pero trae deudas que también pasan a formar parte del
legado y se suman a las problematicas del presente.

Retinianos o conceptualistas:

Duchamp sigue presente

Del siglo xx, la critica de arte hereda el debate sobre si lo conceptual
es cualquier cosa, banalizando la creacidn artistica, o esta a la altura



de las creaciones convencionales. Esto a partir de la idea de
confrontar el conceptual como critica del arte retiniano, esto es, el
tipo de arte que, segun Marcel Duchamp, es interpretado por la
retina y no por la mente. El célebre artista, que ejercié una fuerte
influencia en la evolucién del Dadaismo, demostré que es posible
hacer arte con la critica al mismo arte.

La critica se desliga de las consideraciones formales de la obra y se
centra en otros aspectos que se van hacia lo conceptual en la
segunda mitad del siglo xx. Asi, poniendo en entredicho los canones
tradicionales de la estética clasica, en lo concerniente al concepto de
arte, Duchamp preparo el camino para la consolidacion del arte
conceptual, elevando el objeto cotidiano a categoria de arte y
cambiando radicalmente la idea de belleza. Sin embargo, el
menosprecio que Duchamp mostraba por el arte retiniano es
proporcional al que muestran en la actualidad por lo puramente
conceptual criticas como Avelina Lésper. Segun ella, el arte moderno
es segregacionista porque, si una obra no gusta, todos alrededor
presuponen que es que no esta siendo comprendida. Por ello, Lésper
habla de fraude, mediocridad, incompetencia y esnobismo,
emulando la radicalidad de Duchamp pero a la inversa, con cien
anos por medio.

Cuando la prensa se hizo eco de que Damien Hirst falsificé la fecha
de sus esculturas de animales en formol para hacerlas pasar por
originales de los 90, cuando en realidad datan de 2017, el artista
britanico respondié que la fecha relevante en el arte es la del
momento en que nace el concepto. Science Ltd., la empresa de
Hirst, lanzé un comunicado en 2024 explicando que las obras
tratadas con formaldehido son obras de arte conceptuales y la fecha
que Hirst les asigna es aquella en la que las concibio. Para él, lo
importante no es la creacion fisica del objeto, sino la idea que hay
detras de la obra. Esto fue tomado como una especie de traicion en
el sector, sobre todo porque afectaba no tanto a los valores artistico
como a los del mercado.



Para Hirst, el género de los animales disecados resulté un punto de
inflexion en su carrera. En Madre e hijo divididos hay una vaca y un
becerro abiertos en canal, divididos en dos mitades cada uno y
conservados en formol. Con esa obra, considerada por la critica en
su momento como una imagen metafisica de extrema crudeza, el
artista gano el premio Turner de 1995 y obtuvo un prestigio
internacional inapelable, pues parecia que estaba realizando algun
tipo de denuncia sobre el maltrato a los animales o a la industria
carnica. Sus temas recurrentes, como son la vida, la muerte, la
belleza o la ciencia, han convertido su trabajo en objeto de
numerosas investigaciones y hasta inspiré uno de los libros mds
vendidos sobre arte, El tiburon de 12 millones de ddlares. La curiosa
economia del arte contemporaneo, escrito por Don Thompson en
20009.

Lejos de comprometerse con la causa animalista, Hirst estuvo
comprometido con el capital desde el principio, y su busqueda de
interés mediatico va ligada a la necesidad de crecimiento econémico
y especulacidn en torno al precio de sus obras, de dudosa factura.
Una de las anécdotas en torno a su pieza del tiburdn en formol es
que se deterioré notablemente desde su exhibicidn inicial gracias a
Saatchi; entonces el artista tratd de poner un anuncio en el que
ofrecia dinero a quien pescara un tiburdn de la misma especie y
tamano para «reparar» o «restaurar» la obra, en definitiva,
reemplazar al animal. Esto desato las protestas de asociaciones
relacionadas con los animales y también la critica en torno a la
calidad de su trabajo, ademas de despertar dudas sobre sus
intenciones, ya que su posible valor conceptual no se sostiene y las
piezas de Hirst parece que solo tienen el valor que el mercado les
asigna.

Lo que Todorov nos dice en su obra Critica de la critica es que, en
cierto punto, la pintura —y por extension el arte— ha llegado a
enfrentarse a la propia cultura. Esto comienza con Duchamp y su
arte conceptual, donde el valor de la obra ya no esta sdlo en su
estética, sino también en su idea y, lamentablemente, en su posicion



en el mercado. Sanguineti, por su parte, afirma que las vanguardias
buscaban romper con esa mercantilizacion, pero al final se volvieron
parte del mismo sistema comercial que querian evitar. Sin embargo,
tanto Duchamp como Warhol, con su Pop Art, no son meros
productos del mercado, ya que sus obras tienen una carga critica y
conceptual que sigue siendo relevante. Segun Hal Foster, la
vanguardia siempre vuelve, desde el futuro, como una fuerza que
nos reubica en el presente, dandonos nuevas formas de ver el arte.

Hal Foster es uno de los criticos y tedricos de arte mas influyentes
de la segunda mitad del siglo xx, conocido por su aguda capacidad
de analizar la neovanguardia y su relacion con la repeticion de
paradigmas. Su obra destaca por entrar en dialogo con perspectivas
como las de Peter Blirger, profundizando en debates sobre como las
vanguardias se reinventan y como ciertos movimientos artisticos
retoman y transforman ideas del pasado para el contexto
contemporaneo. Foster no solo examina estos ciclos de repeticion,
sino que también explora la importancia de la critica dentro de la
historia del arte. Para €l, la concepcion hegeliana en la historia del
arte justifica los retornos historicos, porque en las artes visuales
funciona una dialéctica de la modernidad que cuestiona los limites
de la concepcion de la obra de arte, su contenido y calidad, de un
modo casi circular. Foster se pregunta cual es el lugar de la critica en
una cultura visual administrada por agentes de promocion y un
mundo mediatico de entretenimiento, en medio de una lucha entre
derecha e izquierda. En El retorno de lo real[12], escrito durante los
anos noventa, el autor llegaba a la conclusion de que la critica se
refugia en lo académico universitario y ha perdido la fuerza de influir
para construir una esfera publica critica. Pero reivindicaba, por eso
mismo, la urgente necesidad de que los criticos no se vendan a la
industria cultural y de asumir que la teoria critica es inmanente al
arte innovador, porque el arte tiene una dimension tedrico-critica
que no deberia abandonarse, que esta por encima del mercado.

Por su parte, Cuauhtémoc Medina, critico de arte, comisario e
investigador del Instituto de Investigaciones Estéticas de la



Universidad Nacional Auténoma de México, es desde marzo de 2013
curador jefe del Museo Universitario de Arte Contemporaneo
(MUAC). Asi pues, esta a ambos lados del sector artistico, la critica
independiente y el trabajo en la institucidn, algo que hemos insistido
en que es muy complicado de llevar a cabo con rigor; por eso
importa destacar los casos en los que se consigue con éxito. Medina,
para quien el arte es significativo socialmente, reflexiona de manera
fundamentada sobre el contexto de la produccion y la recepcion de
la cultura del presente a través de textos criticos, ensayos y
proyectos curatoriales.

Preguntado por los ritmos del mercado del arte y las ferias en una
entrevista para la revista digital La Santa Critica que le realizo
Samuel Bossini en 2018, Medina explicaba:

En una etapa de capitalismo avanzado y bajo el imperio creciente de
una plutocracia global, ciertamente una de las condiciones de la
produccion artistica es el desplazamiento de los sistemas localizados
de galerias comerciales y enclaves de produccién depauperada, por
un sistema global de comercio que tiene en las ferias de arte su
nucleo principal. En la medida en que ese desplazamiento ocurre, a
la vez, en el desarrollo de los circuitos de exhibicion institucional y
criticos del arte contemporaneo, y una multitud de iniciativas no
comerciales e incluso anti-comerciales, plantean un campo de
tensiones y batallas muy particular, que han hecho de la practica
artistica un territorio clave de la cultura bajo el capitalismo. Llamar
peor 0 mejor ese sistema, respecto a cualquier otro, nos desliza de
inmediato hacia una discusion que creo del todo indtil, casi
equivalente a preguntar si al arte le hizo bien o bien su ingreso al
comercio burgués a mediados del siglo xix, o la interferencia
académica estatal de las comisiones del periodo neoclasico. Uno
puede comparar el funcionamiento de esos sistemas desde un punto
de vista socioldgico y critico, y el modo en que esas condiciones
definen aspectos de las obras, y de las operaciones criticas de los



artistas. Pero establecer un valor a esas épocas es una operacion
que sdlo tendria caso para alguna clase de politica reaccionaria[13].

Duchamp sigue presente, y lo esta en ejemplos de artistas actuales
cuyos trabajos parten de la integracion del utensilio comun en la
obra de arte y fusionan escultura con pintura o performance. Es el
caso de una artista espanola que despunta desde su base
londinense hace una década, Rosana Antoli. Sobre ella apunta
certera Maria José Gadea Capd, historiadora del arte y técnico del
Museo de Bellas Artes de Alicante (MUBAG), lo siguiente:

La escultura de Rosana Antoli hay que entenderla como una
objetualizacién de su pintura. Los trazos que dibuja en papel o lienzo
los materializa en lineas tridimensionales que pintan el espacio e
interactlan con otras piezas, equilibrando en el espacio expositivo
una composicion que transmite el mensaje o concepto a modo de
una pintura orquestada en el que el silencio, o vacio, tiene mas
sentido desde el sentimiento vital de ausencia. Antoli destaca por
narrar historias, ficciones que materializan sus pensamientos, pero
ella no se queda con este relato personal, busca que el espectador
construya el suyo propio con la experiencia de visitar la exposicion,
de la contemplacion de cada pieza y de su transito entre una y otra.
Aunque todo resulta como lo planeado, concede espacio a la
improvisacion de la performance, del espectador y de la serendipia
del azar que en ocasiones ha moldeado su arte[14].

De hecho, en el repertorio iconografico de dicha artista se hallan
formas de repeticidn de acciones cotidianas que registra para la
parte mas performativa de su trabajo, en el que se hace patente
algo tan posmoderno como la interdisciplinaridad.



El posmodernismo buscaba superar la modernidad, pero resulta
sorprendente gue los movimientos artisticos surgidos de este
enfoque no hayan logrado presentar una propuesta estética clara ni
una utopia efectiva. Agustin Fernandez Mallo, en su obra Teoria
general de la basura, menciona al escritor David Foster Wallace para
senalar que los productos posmodernos carecen de coherencia.
Aungue el posmodernismo ayudo a desmantelar las certezas de la
modernidad, ha terminado generando una perspectiva fragmentada
que intenta abarcarlo todo. Segun Fernandez Mallo, hoy ya no nos
interesa crear relatos totales ni embellecer las ruinas del pasado,
mas bien, buscamos lo real en esas ruinas y como pueden
ayudarnos a entender la realidad actual. En la sociedad de consumo
actual, la dialéctica ha desaparecido, como sefialo Jean Baudrillard,
quien anticipo la posverdad —definida como la manipulacion de la
opinion publica a través de la difusion de informacion falsa o
distorsionada que reemplaza la verdad objetiva— al advertir que la
distincion entre verdad y falsedad se ha reemplazado por ilusion y
apariencia. Asi, nuestra sociedad se mueve a una velocidad
acelerada, ocupando todo el espacio disponible: desde el mapa y los
simbolos hasta las costumbres y el lenguaje[15]. Pero équé es
exactamente esa cosa que, acelerada, lo ocupa todo? ¢Acaso el
capitalismo? Parece ser esa la respuesta obvia[16]. No obstante,
Fernandez Mallo echa la vista atras para analizar el presente filtrado
en términos de pensamiento posmoderno de finales del siglo xx y
por eso nos lleva a Benjamin, quien en su texto pdstumo El
capitalismo como religion ya anunciaba que las estructuras de este
sistema capitalista llevarian al culto al trabajo y a que el ocio seria
incluso trabajar para otros. «Funciona en Benjamin la idea de que al
capitalismo, al no poner la redencion a la culpa, y al carecer de
mecanismos de dialéctica, no le es posible construir mundo nuevo
alguno; tan solo produce destruccion»[17]. El capitalismo crece sin
parar, sin dialéctica, y, si no hay dialéctica posible, tampoco hay uso,
todo se vuelve consumo, neutralizando a la critica.

Asi, la deriva neoliberal mercantiliza lo conceptual sin ningun pudor €
impera lo que José Luis Brea llamé en la primera década del siglo xxi



«capitalismo cultural electrénico». Mas alla de ejercer la critica, Brea
fue un tedrico del arte que reflexionaba sobre el papel de la cultura
visual en la experiencia contemporanea, un filésofo y comisario de
exposiciones que dejé un gran vacio en el panorama del
pensamiento espanol al fallecer de forma prematura en 2010. Se lo
conocid como critico polémico porque fue, sin duda, uno de los
criticos de arte mas arriesgados en el contexto espanol, motivo por
el cual sus textos ofrecen ricas reflexiones a las que volver una y
otra vez. Por la parte que nos ocupa, Brea supo identificar que, de
los retinianos a los conceptualistas, lo cultural iba a volverse efimero.

Reivindicacion de lo pictorico ante la
conceptualizacion del arte

En 2011, Juan Manuel Bonet en el prologo al libro Como escribir de
pintura sin que se note de Quico Rivas, escribe que al autor le
fascinaba el peso de las cosas, su misteriosa y escurridiza fisicidad. A
proposito de las diversas formas del arte, en la pagina 23 de ese
mismo libro afirma: «Las modas también son pasajeras y el gusto
esta en perpetua mudanza. Sin olvidar el tiempo, que también pinta,
inexorable en su proceso de erosion que afecta a todos y a todo o se
deposita como una patina, apagando, caso de la pintura, sus brillos.
La buena pintura, sin embargo, se diria inmunizada contra los
vaivenes del gusto y los estragos del tiempo. Y es en esa sorda
persistencia donde reside su misterio, la garantia infalible».

La critica Victoria Combalia destaca entre los criticos pictdricos que
no rechazan el concepto de la pintura como pasado de moda o
caduco. Por su parte, Pedro Alberto Cruz esta en esa linea, siendo
todavia un declarado amante de Duchamp. En torno a la pintura de
Antonio Martinez Mengual[ 18] sentencia:



Pese a que abstraccion y arte abstracto puedan parecer en la
actualidad términos obsoletos, lo cierto es que, mas de un siglo
después de su puesta en circulacion en la terminologia habitual del
arte moderno y contemporaneo, ambas nociones continuan
conservando su vigencia, ya no solo porque, entre las nuevas formas
de la pintura, la no-figuracion ocupe un lugar destacado, sino
también debido a que la complejidad semantica de ambas nociones
sigue sin resolver. Las estrategias de hibridacion que dominan las
practicas artisticas desde la crisis de la modernidad han erosionado
los limites de los campos lingliisticos puros y tornado mas dificil si
cabe establecer una frontera nitida entre lo representacional y lo no-
representacional. De la misma manera que la diferencia entre
pintura, escultura, fotografia, cine, instalacion y performance se ha
difuminado hasta el punto de perder toda su estabilidad ontoldgica,
asi la relacion entre la figuracion y la abstraccion con el mundo
exterior ha dejado de ser una cuestion evidente y explicable a partir
de determinados apriorismos[19].

En el terreno de las artes visuales, los proyectos de la vanguardia
fracasaron tratando de repensar revolucionariamente el arte a
mediados del siglo pasado. Eric Hobsbawm expone en A la zaga:
decadencia y fracaso de las vanguardias del siglo xx que el motivo
de tal malogrado destino fue haberse convertido en auxiliares de la
mercadotecnia. Los planteamientos inspirdndose en la maquinaria,
incluso los de corte futurista, ademds de cierta limitacion técnica son
los dos inconvenientes principales que senala el autor: «Y es que no
habia ninguna Idgica que condicionara las nuevas formas de
expresion, y por ello pudieron coexistir diversas escuelas y estilos,
casi todos efimeros, y los mismos artistas podian cambiar de estilo
como de ropa. La modernidad reside en los tiempos cambiantes y no
en las artes que tratan de expresarlos»[20]. A lo que anade: «La



historia de las vanguardias visuales del siglo xx es la lucha contra la
obsolescencia tecnologica»[21].

Hobsbawm considera que la crisis de las artes visuales fue de una
especie distinta a las que afectaron a las demas artes en el siglo xx,
porque, por ejemplo, la literatura nunca renuncié al uso tradicional
del lenguaje pese a que hubiera bastante experimentacion, si bien
breve y compatible con la continuidad técnica. También en la
vanguardia musical hubo una ruptura con el lenguaje del siglo xix,
pero el grueso del publico permanecio fiel a los clasicos,
incorporando las novedades con normalidad. Sobre la pintura se
detiene:

Tan solo en las artes visuales, y especialmente en la pintura,
desaparecié practicamente de la vista la que entonces era forma
convencional de mimesis, el arte de salon del siglo xix, como
atestigua la caida casi en picado de los precios en el mercado de
arte de entreguerras [...]. La cara de la pintura de vanguardia es que
se convirtié en el Unico arte viviente que quedaba, pero la cruz es
que al publico no le gustaba. La pintura abstracta no empezo a
cotizarse a precios elevados hasta la Guerra Fria cuando, por cierto,
se beneficid de la hostilidad que Hitler y Stalin habian mostrado
hacia ella. Y asi se convirtié en una suerte de arte oficial del «mundo
libre» contra el «totalitarismo»: curioso destino para los enemigos
de los convencionalismos burgueses[22].

La reivindicacion de lo pictdrico ante la conceptualizacion del arte se
da como reaccion al desarrollo del perfomance, el videoarte y, en
general, el arte conceptual a lo largo del siglo pasado, y a los
elementos que provocan la desmaterializacion del objeto artistico.
Ante la perspectiva de que dicho objeto se evaporase, entendiendo
que lo material era lo vendible, el mercado del arte identifica como



riesgo para los intereses econdomicos la deriva conceptual.
Confrontar y cuestionar la idea de producir obras de arte
tradicionales no desplaza a la pintura contempordnea en realidad.
Como el tiempo ha ido demostrando, la falta de fisicidad del arte no
lo hace escapar a las dindmicas del mercado. O sea, por efimera o
virtual que sea una pieza, hoy dia es susceptible de ser objeto de
especulacion. No obstante, han sido los pintores quienes mds han
puesto de manifiesto que la obra de arte debe apreciarse por encima
de lo mercantil.

Mientras que unos reivindican la armonia de colores y formas en la
pintura por considerarla asi de cierta pureza y con mayor salida al
mercado, otros apuestan por la gestualidad abstracta, que no ha de
ver con la tradicidon de la composicion clasica, sino con la
reestructuracion del trabajo pictdrico acorde a la voragine del siglo
xx. Una obra de arte no alberga leccién alguna de por si, es lo que
defendia Gerhard Richter a mediados del siglo pasado, pues un
cuadro se presenta a si mismo como lo confuso e ilogico. A propdsito
de la produccion pictorica del artista Yago Hortal, Glinter Baumann
dice:

Nuestros habitos de percepcidon nos conducen de manera
involuntaria a reconocer cosas, De hecho, en algunos de los cuadros
la pretension de nuestros ojos es precisamente la de redondear las
gotas, en otros la costumbre de asociar evoca formas y paisajes,
fendmenos esféricos o cosas parecidas; otras obras parecen estar
pintadas desde la perspectiva de un astronauta, por ejemplo cuando
por debajo de un remolino de colores sin forma surge algo que se
asemeja a un lago, oscuro y profundo, que sale de las grietas de una
masa continental, como una vista desde un satelite en su drbita. Por
supuesto que Hortal no ha ideado todo lo descrito anteriormente de
forma intencionada, sin embargo considera que los pensamientos
son lo suficientemente libres como para consentirlo[23].



Por lo tanto, afiade el poeta, critico y comisario Carlos Jover en torno
al mismo artista:

La pintura no se encuentra cerrada, como algun agorero ha podido
lamentar errdneamente en los Ultimos tiempos, a la incorporacion de
nuevas técnicas arribadas de la mano de la aparicion de nuevos
materiales. [...] La expansion del color, protagonista de la obra de
Yago Hortal, a través del espacio, mas alla de la superficie del lienzo,
es una consecuencia logica de su planteamiento compositivo de raiz,
y su materializacion fisica ha sido facilitada por determinados
productos industriales de Ultima generacion[24].

¢Qué interés puede tener la critica en abordar la obra de arte en el
marco de la industria cultural? El objeto de dicha industria es la
produccion, promocion y difusion de bienes y servicios culturales y
creativos, incluido el sector econémico que abarca lo simbdlico, la
expresion sensible y la estética. Asi es como se entiende en la
actualidad, pero Horkheimer y Adorno ya se refirieron a la industria
cultural en la década de 1940 como la alienacion producida por el
consumo de cultura convertida en mercancia. Esta vision filosofica y
menos romantizada del mercantilismo del arte es, quiza, la que se
sostiene desde la critica. Si bien la pintura fue la primera en verse
sometida a la industrializacion por su condicidn objetual, la escultura
corrio la misma suerte, y a ellas se unieron otras artes como la
musica.

Atendiendo a un concepto amplio e incluyendo a todos aquellos
sectores econdmicos que basan su actividad en productos
relacionados con la creatividad, el arte o la cultura de manera
industrial, hallaremos criticas que parecen panfietos publicitarios
porque, en vez de proponer una reflexion honesta, se rinden ante la



entidad patrocinadora. Esa es, ademas de una mala practica, una
estrategia de marketing que desacredita al critico y que retorna el
arte a la esfera elitista como producto orientado a la burguesia. O
sea, la venta de obras de arte es necesaria y deseable, pero someter
toda sensibilidad artistica a las tendencias y exigencias del mercado
solo puede estar apoyado por la critica si existen unos intereses
economicos detrds de ese apoyo. Por supuesto, la escritura critica
conlleva unos honorarios, los escritores no viven del aire, igual que
los artistas han de cobrar por su trabajo. Pero es una cuestion de
Etica profesional y de credibilidad no contribuir a la especulacion con
lo que se escribe. Lo que pasa es que, en ciertos ambientes, la
escritura es también mercancia. Ese problema viene de lejos, pero
se ha visto acrecentado en el primer cuarto del siglo xxi, cuando el
juego del capitalismo neoliberal se les ha ido de las manos hasta a
quienes se creian en una esfera de poder inamovible. Es lo que tiene
perder la perspectiva de la conciencia de clase y pensar que
permitiendo la precarizacion de unos se salvaran o incluso elevaran
otros.

Edoardo Sanguineti comienza su ensayo Vanguardia, ideologia y
lenguaje apuntando al problema que provoca interpretar todo arte
como mercancia, o sea, «el mercado como instancia objetiva, y con
el producto artistico como mercancia. Lo cual explica a la perfeccion
el que la vanguardia sea un fendmeno que, si por un lado presenta
evidentes analogias con circunstancias historicas de otras culturas,
por el otro demuestra ser en su configuracion ultima y profunda,
como todo el mundo sabe, un fendmeno completamente romantico y
burguésx»[25]. Asi, la esfera de la competencia en el mercado
provoca rivalidades personales entre artistas que caen en el juego
de la oferta y la demanda. Se genera una competencia desleal que
en realidad no es mas que una parte de ese juego capitalista cuyas
normas se aceptan al entrar. De este modo se entiende la evolucion
de la razon comercial del arte.

La vanguardia se rebela estructuralmente contra la mercantilizacion
estética, pero acaba precipitandose en ella. éCual es el papel del



museo en este punto? La pregunta es importante, porque las
grandes colecciones de pintura son fruto de adquisiciones por parte
de museos. Segun afirma Sanguineti en 1965, el museo en su forma
inerte, cuando es aséptico o pretendidamente neutral, es enemigo
del arte: «Si el museo es la expresion real de la autonomia del arte,
es a la vez la expresion compensadora de su heteronomia mercantil.
El arte desciende, pues, al nivel del mercado, pero de este bano
saludable de rugosa realidad, de estimuladora concrecion, es
inmediatamente catapultado al elevado e inofensivo olimpo de los
clasicos. El proceso queda envuelto en el misterio hasta tanto no se
logre aferrar la totalidad de su mecanismo, hasta tanto no se
comprenda, pues, que el museo tiene su especifica razén de ser en
la sublimacion que en él se produce de toda la realidad comercial del
hecho estético»[26].

Toda vanguardia lucha, en cierto modo, contra el museo. Pero el
museo al que se refieren estos autores era algo muy distinto
entonces a lo que conocemos ahora. En el siglo xxi, los museos no
tienen la aspiracion neutral que pudieron tener en el xx, al contrario,
son reivindicados como espacios de pensamiento y posicionamiento,
como lugares para la transformacion social. Esto desvia la atencion
respecto del hecho de que siguen contribuyendo a la
mercantilizacion del arte y, por lo tanto, salvo proyectos que
funcionan a modo de oasis en el desierto, las politicas culturales
marcan el valor de lo artistico en términos econdmicos dentro del
ambito museistico. Si son espacios para el entretenimiento, se
vuelven estériles; si lo son para el pensamiento critico, se vuelven
peligrosos.

Quienes regulan los precios y dirigen el consumo vuelven a dominar
la escena, como vaticinara el autor: «La elite econdmica, mientras
destruye el sentido de la existencia del arte, asume a la vez el noble
rol de salvadora»[27]. Por suerte, en la actualidad existen muchos
tipos de museo, aunque el mercado haya ido mutando a peor.
Restituir el sentido de la obra artistica por encima de todo ello



deberia ser uno de los objetivos principales no sdlo de la critica sino
de todo agente cultural en el presente.

Artistas que teorizan sobre su propia obra

Venimos apuntando que ha habido un cambio de paradigma en la
critica de arte espafiola entre las ultimas décadas del siglo xx y las
primeras del xxi. Entre 1970 y 1990, los criticos tenian cierto poder
sobre la toma decisiones en materia de politicas culturales, ademas
de contribuir al estimulo del mercado del arte. También a la
fluctuacidn de este. Asimismo, muchos artistas cultivaban el
pensamiento y la escritura en torno a su propia obra, el contexto de
creacion e incluso el trabajo de sus coetaneos. Esa figura del artista-
critico se fue desdibujando al adquirir una dependencia de la vision
externa que llevé a mantenerse practicamente olvidados textos tan
relevantes como los del pintor y escultor Antoni Tapies.

Desde la mitad del siglo xx, Tapies reflexiond profundamente sobre
su obra y el papel del arte en la sociedad, incluso llegd a escribir una
autobiografia donde detalla las influencias que guiaron su creacién y
las busquedas personales que sustentan sus obras mas
emblematicas. En sus ensayos criticos, abordd temas politicos y se
refirid a otros grandes artistas como Picasso, Mird y Duchamp. Con
motivo de su centenario, se ha rescatado su faceta teodrica, la cual,
al revisitarse en la actualidad, resulta sumamente relevante. Este
interés se complementa con las exposiciones conmemorativas
programadas durante 2024, especialmente en el Museo Reina Sofia y
en la Fundacion Tapies, que seran comisariadas por Manuel Borja-
Villel. Estos homenajes, aunque suelen ser postumos, son una
oportunidad para reexaminar la visidn artistica y tedrica de aquellos
artistas que sentaron las bases del arte contemporaneo y de la
critica cultural.



El pintor Miguel Angel Campano se preguntaba, a propdsito de una
exposicion en la galeria Carles Taché de Barcelona de febrero a abril
de 1992, si sus obras alli exhibidas alcanzarian a concretar en un
breve signo cual era su mirada, «eso que establece la diferencia y
cualifica»[28]. Perteneciente a la llamada generacion de la
renovacion de la pintura espanola en la que también se encuadran
José Maria Sicilia, Ferran Garcia Sevilla, José Manuel Broto y Miquel
Barceld, el caracter transgresor y experimental de Campano le hizo
aferrarse a la costumbre de ser uno de los primeros interesados en
teorizar sobre sus propias obras. Asi, escribia critica de su trabajo
antes que ninguna otra persona, en un contexto en el que la
mayoria de los artistas solia justificar la pintura mediante la palabra.
Otros artistas dan un paso mas alla y no sdlo teorizan sobre su obra
sino sobre su tiempo. Por ejemplo, John Baldessari se convierte en
critico de arte estableciendo un juicio sobre el pasado y un proyecto
de porvenir. Esto se aprecia a lo largo de su carrera, en la que
empieza pintando y termina por incorporar fotografias y textos en
sus piezas, llegando a emplear videos y creando instalaciones en las
que el peso tedrico es tangible.

¢Qué es lo auténtico de cada época? éSe preguntan los artistas a
qué podemos llamar arte? Jean Dubuffet, padre del Art Brut, dudd
intermitentemente del valor del arte toda su vida, durante la cual
pintd y esculpid figuras grotescas, cuestionando los limites de la
originalidad o el primitivismo. Por otro lado, encontro en las
creaciones de personas aisladas, ancianos solitarios, pacientes de
hospitales psiquiatricos y nifios criados en orfanatos, lo que
considerod, con optimismo y gran atrevimiento, un arte libre del peso
de las referencias culturales. Producidas en un estado primario de
intensa conexion con el inconsciente, dichas creaciones supuso que
exteriorizaban la subjetividad a través de un gesto espontaneo, casi
irracional.

La critica de arte, comisaria de exposiciones y fundadora de Art
Press Catherine Millet afirma que la obra de arte no debe servir
Unicamente de pretexto a la experiencia visual, sino que tiene,



ademads, una funcion de aprendizaje. El tipo de técnica que se
emplea en el proceso de creacion también influye a la hora de
despertar una necesidad de escribir sobre el propio trabajo artistico.
El caso de los artistas que practican el performance y el arte sonoro
es particularmente interesante a este respecto. Los que no han
escrito libros sobre su arte han reflexionado sobre €l a través de
textos criticos e incluso novelescos. Ademas de la hoja de sala o
nota informativa que se ofrece al entrar en el espacio expositivo, los
textos en vinilo sobre pared, que acompanan a las obras, y los
catalogos, donde se incluyen declaraciones de cada artista en
cuestion. Por ejemplo, en la exposicion de José Antonio Orts titulada
«Aire, agua y luz», que tuvo lugar en el Museo de la Ciudad de
Valencia de febrero a mayo de 2024, el primer conjunto de piezas a
modo de instalacion se exhibia junto a un texto critico que
comenzaba con esta cita del artista: «Mis obras nacen en ese lugar
del pensamiento en el que todas las artes coinciden. Es por eso por
lo que, para ser capaz de terminarlas, necesito liberarme de modas,
convencionalismos y fronteras de género, y utilizar los conocimientos
y experiencias que he ido acumulando a lo largo de los anos». Las
esculturas de Orts son sensibles a la presencia del visitante y
generan sonidos conforme se interactua con ellas. El espectador, por
lo tanto, ha de verse animado a relacionarse con las piezas de una
forma especifica, para lo cual resulta muy util contar con textos de
apoyo en la sala.

Tal vez el tipo de técnica influya en la necesidad de expresar por
escrito como se esta trabajando. Por eso interesa tanto qué dice de
si mismo el artista, igual que cualquier profesional del mundo de la
cultura cuya obra esconde matices pocos perceptibles a primera
vista. En el fondo, la critica de arte también va de desvelar los
pequefos secretos que envuelven el acto creativo, al recabar
informacién sobre los autores que no deja de ser personal. Aunque
luego se redacte un texto critico centrado en la obra, en el resultado
final y no tanto en los procesos, la necesidad de contextualizar es
algo que no se pasa por alto en la profesion del critico. No obstante,
acceder a las reflexiones que han realizado los artistas en torno a su



trabajo, incluso en torno al de companeros con los que hayan
coincidido y sobre los que hayan pensado alguna vez, no es una
tarea sencilla. De los contemporaneos que viven y vuelcan su vida
en redes sociales cabrian pensar que si, pues tenemos la falsa
ilusion de que ya todo esta en internet. Pero no siempre es asi.

Todavia se necesita a alguien que investigue, recopile y arroje luz
con una valoracion critica, sin buscar la provocacion ni ponerse
frente a un aro de luz con tacticas comerciales de influencer, desde
el ejercicio intelectual por compromiso con la cultura, sin
pretensiones mas alla de que el publico se acerque al arte para
formarse su propia opinidn. La deriva tecnoldgica trae consigo tantos
inconvenientes como oportunidades de reorientar una profesién mas
util de lo que parece en la actualidad. La critica de arte tiene la
posibilidad de emplear lo digital en combinacidn con lo analdgico, lo
virtual y lo presencial, para fortalecerse en estos momentos de
flagueza. Porque sdlo de ese modo habra textos que atestigiien el
trabajo artistico a partir del cual se genera, a su vez, pensamiento
critico. Es también un compromiso de futuro, especialmente ahora
que tanto dependemos de formatos electronicos que pueden
desvanecerse, al mismo tiempo que la version impresa de cualquier
cosa ha quedado relegada y que hemos perdido la costumbre de
escribir a mano hasta el punto de volvernos agrafos sin un teclado
delante. La comunicacion no es peor que antes sino diferente y hay
que saber gestionarla.

Si tenemos constancia de lo que algunos autores han escrito de ellos
mismos, de su trabajo y del de otros artistas es, en gran parte,
gracias a las publicaciones epistolares. En este sentido, una de las
mas interesantes ha sido abordada por Castro Florez, de quien ya
hemos hablado y que probablemente sea el critico mds activo y
prolifico en la escena cultural espafiola del siglo xxi. Porque, sin
dejar de lado su erudicion, adapta su discurso para todos los
publicos y sabe llegar a los lectores aportando una combinacion de
datos relevantes, argumentacion y gracia,; coctel perfecto para
fomentar el pensamiento. En su libro El texto intimo: Rilke, Kafka y



Pessoa repasa correspondencia amorosa de cada autor en la que
apreciamos como se percibe el propio trabajo creativo, establecido
en la huella de los signos escritos. Las cartas que se manejan son un
testimonio extremo porque «no es que las cartas sean un laboratorio
literario, un esbozo de aquello que esta en otra parte, sino que se
muestran como sombra y suelo oscuro de la creacion misma»[29].
Esas imagenes de la escritura reflejan un momento de pausa en el
que se plasman los deseos, las metas y el estilo personal de cada
uno.

Una parte del mencionado libro esta dedicada a los pensamientos
que Kafka plasma a través de su correspondencia. El grueso de la
obra de Kafka salio a la luz postumamente por iniciativa de su amigo
y albacea Max Brod, quien desobedecio el deseo expresado por
Kafka de que los textos fueran destruidos. Desde entonces, la
importancia de este ultimo y su condicion de clasico son
indiscutibles. Una de las obras a las que tenemos acceso gracias a
aquella correspondencia y textos desvelados es El proceso, una
historia sobre existencialismo que ha tenido una gran influencia en la
literatura moderna. En ella, el autor explora temas como el poder
burocratico, la ansiedad existencial y la lucha por la justicia en un
mundo que considera irracional[30]. Dicha novela, que refleja la vida
del hombre moderno, solitaria, competitiva y superflua, fue escrita
entre 1914 y 1915, aunque quedo inacabada y se publico en 1925,
¢Qué paralelismo podriamos realizar entre la vision del mundo de
este autor hace un siglo y la percepcion que tenemos ahora? La
critica cultural se ocupa de formular preguntas como esta e intentar
elaborar una respuesta razonada.

Sobre el aspecto critico de la creacion artistica, Dorfles aseguraba
que no debemos olvidar «cuanto han aportado tedrica y criticamente
algunos artistas impresionistas (Signac, Seurat), secesionistas (Van
de Velde), constructivistas (Pevsner, Gabo), concretistas (Kandinsky,
Van Doesburg), etc., por no hablar del Gran Maestro de todo el arte
conceptual contemporaneo: Marcel Duchamp, el verdadero iniciador
de un arte donde predomina el elemento especulativo y



critico»[31]. Duchamp consiguié «desviar la semantica de la obra a
ese espacio, donde percibimos y creemos encontrar un sentido»[32],
segun el critico Victor del Rio.

«Es un error pensar que tanta literatura escrita alrededor de las
imagenes es un efecto ajeno al devenir del arte. La teoria no es un
aposito que los artistas llevan con paciencia en sus heridas. En
realidad, arte moderno y estética nacen al mismo tiempo como fruto
de una mutua necesidad que solo podia saciarse con la mediacion de
las palabras»[33]. Explica Victor del Rio que las obras de arte
consideradas conceptuales se han venido valorando tal vez con
cierto favoritismo. Ello «propicia el suplemento de escrituras
asociadas al registro literal, al opaco inventario de las cosas, al
periodismo de su propia actividad, al juego de inadecuaciones entre
las palabras y las imagenes»[34]. Trae a colacion la tension entre
arte de concepto y literatura, modulada en las Ultimas décadas
provocando una transicion entre el momento neovanguardista del
arte de posguerra y la posmodernidad, hasta consolidarse en la
denominada «era posmedia», en la que internet es el escenario de
la accion creadora y comunicativa.

¢Qué pensaria Duchamp del momento presente? Creemos que era
consciente de que gran parte de su correspondencia iba a
convertirse en literatura. Una de sus recopilaciones mds extensas es
la traducida y editada por €l historiador y critico de arte Javier
Fuentes Feo bajo el titulo Afectuosamente, Marcel. Entre sus paginas
se encuentran cartas que intercambio con Man Ray, comentando
situaciones cotidianas durante su estancia en Nueva York, asi como
apreciaciones sobre los materiales que empleaba en sus obras, el
mercado del arte y los procesos de creacion. El 19 de abril de 1943
escribia: «He hecho y vendido algunas cajas, cuatro o cinco, pero
siento que eso no seria suficiente para vivir. Lo que es verdad de las
cajas seria verdad de los cuadros si los hiciese, nadie compra y todo
el mundo me quiere hacer creer que podria vivir de mi pintura.
iMenudo chantaje! Consigo vivir comparativamente con poco dinero
y ese es mi unico ideal. Por supuesto que estaria encantado de



cambiar una caja por un juego de ajedrez. Es posible que
ensenandoselo a algunas personas te venda alguno. Solo te pido un
plazo para enviarte la caja, puesto que no tengo ninguna hecha por
adelantado y las monto todas yo mismo. é{Donde estd el artesanado
de Paris?»[35]. Duchamp lamentaba estar obligado a trabajar para
existir, consciente de que no era posible vivir de otro modo sin que
antes se produjera una organizacion radicalmente diferente de la
sociedad. Se quejaba también de que el artista atrapado por la
division social del trabajo no dispusiera del tiempo necesario para
realizar su labor en plenitud, de la que sentir orgullo y no presiones.
Esto mismo sucede con la escritura hoy dia, en particular con la
critica y los procesos reflexivos en este campo.

Por su parte, Félix de Azua en El aprendizaje de la decepcion afirma
que «la reflexion sobre la institucion occidental llamada arte,
institucion que apenas cubre de 1760 a 1980, es decir, unos
doscientos anos, debiera siempre enmarcarse muy discretamente en
el orden de las instituciones histdrico-sociales de la burguesia, y
nunca dejarla escapar a ese limite. Asi, no es en absoluto cierto que
Mio Cid o los capiteles romanicos del Languedoc sean productos de
la institucion arte, por mucho gue nosotros seamos capaces de
gozar de ellos artisticamente, porque la institucion no tiene ningun
sentido fuera del marco inaugurado por la sociedad burguesa y el
llamado moderno sistema de las artes que la Enciclopedia se
encargo de divulgar. Y de tener algun sentido transhistorico,
entonces nos topamos con €l dilema de la techne, que situa el
objeto de la pregunta en otro abismo distinto»[36].

La eleccion de determinadas técnicas y temdticas abordadas en las
obras de un artista puede volverse objeto de estudio a partir de las
ideas que comparta el autor, no sdlo en textos redactados por él o
por criticos, sino también en entrevistas que forman parte de libros.
Las entrevistas transcritas con motivo de un proyecto expositivo
concreto resultan reveladoras sobre como entiende su trabajo un
artista. Pongamos el caso de Santiago Yddfiez. Durante 2010 expuso
en la Fundacion Chirivella Soriano de Valencia y por eso la misma



edito el libro que hizo las veces de catalogo: Lo real hecho sagrado.
En él, efectivamente habia imagenes de las obras exhibidas en las
salas de la fundacion, ademas de dos textos criticos de Ricardo
Forriols y Miguel Angel Hernandez Navarro. Se concibié como un
catalogo, si, pero una seccion muy interesante contiene la
transcripcion de una conversacion entre Ydahez, Forriols y otro
artista, Nico Munuera. El primero es preguntado por los otros dos,
critico y pintor respectivamente. En un tono distendido, la
conversacion fluye e Ydanez explica por qué empezo a pintar, cuales
son sus motivaciones y cuanto afecta su estado de animo al trabajo
que realiza. Sin darse cuenta, acaba teorizando sobre su propia
obra.

A menudo tenemos una vision parcial del trabajo de un artista, por
mucho que nos guste y sigamos su trayectoria; Ydafez explica por
qué cree que esto sucede en lo que a él concierne: «TU ves un
cuadro con un sentimiento muy particular, te puede parecer una
mueca. Tengo cuadros mas espirituales. Otros en cambio son mas
teatrales, irénicos. Si ves una pieza en un entorno aislado como
puede ser una feria (de hecho, hay gente que conoce mi obra de
ARCO en ARCO) y lo haces de ano en afio, tienes una visidon que no
responde al trabajo del artista. Asi no puedes conocer mi trabajo y
creo que el de nadie. Por eso esta bien esta exposicidn en la
Fundacion Chirivella Soriano. Aungue no hay necesidad de aclarar
nada en cuanto a mi obra, puede ayudar a tener una vision con
mayor perspectiva, mas alla de lo que se dice; que si es un rostro,
sdlo un cuadro...»[37]. A lo que Munuera responde que a él le
interesa que los cuadros transmitan emocion, dandole igual el resto
de las consideraciones. Sin embargo, destaca en la obra de su
compafiero el manejo del color y sentencia: «Hay criticos que sélo
saben decir: Ydanez, el que pinta las caras». De modo que en el
transcurso de la conversacion se debate sobre creatividad, autoria,
mercado del arte y critica.

En una conversacion entre la artista Mercedes Laguens y €l critico
Biel Amer, publicada en el catalogo de su retrospectiva Piel de



pinturas. Obras 1995-2003 en el centro de exposiciones Casal
Solleric de Palma de Mallorca, Amer realiza la siguiente reflexion: «El
dialogo es, a fin de cuentas, el vehiculo por el que la idea rompe la
barrera de la verosimilitud para aduenarse del pensamiento y la
razon. Tal vez exijamos demasiado a la palabra, pero transcribirla es
un ejercicio de excesivo riesgo, porque el verbo se escapa y se
desvanece nada mds hacerse vocablo, sonido»[38]. Por eso mismo
despierta tanta curiosidad aquello que los artistas dicen sobre su
propia obra. No obstante, lo que podemos encontrar en los
intercambios epistolares tiene un orden, una estructura y un fondo
mas rico para la critica que las entrevistas transcritas.

Cabria deducir por las mismas razones que el valor de la critica de
arte escrita continda estando por encima de la divulgacidn en video
y las pildoras de critica que encontramos en redes sociales, a pesar
de que estos ultimos formatos sean considerados como un servicio
util para el aprendizaje, como material didactico y como un modo
efectivo de acercar la informacion a todo tipo de publicos. Pero el
detenimiento que requiere la escritura, el modo en el que se eligen
las palabras, se piensa el lenguaje y se articula el discurso a la hora
de redactar una critica sigue siendo diferente. Asi que la critica de
arte mantiene el compromiso de mediar entre el proyecto expositivo,
la obra o el artista, y el publico en potencia, es decir, los lectores. Si
tiene un tono propagandistico, no es critica; si se trata de un texto
con infulas activistas, seguramente tampoco lo sera, porque la critica
funciona como tal si esta al servicio de la cultura y pone su foco en
la creacidn artistica.

Por concebir el arte como un servicio a la comunidad, con un
marcado caracter activista, el artista y critico Marcelo Expodsito
prefiere no individualizar la autoria de la obra artistica. En un texto
suyo de 2006 titulado «Entrar y salir de la institucion:
autovalorizacion y montaje en el arte contemporaneo» explicaba: «El
trabajo artistico y cultural ha sido durante largo tiempo en el siglo
pasado una actividad social extraordinaria, fuera de lo comun,
excepcional. Hoy dia, sus caracteristicas clasicas (actividad



desregulada no sometida a la disciplina del trabajo fabril, énfasis en
el valor de la autoexpresividad e importancia maxima otorgada a la
subjetividad...) son cada vez mas el paradigma de las formas
centrales del trabajo en el capitalismo renovado»[39]. Asi, Expdsito
es capaz de hablar sobre su propia obra y, con un marcado caracter
politico, diseccionar las problematicas sociales que lo envuelven.
También de interrogar la forma en la que el sector artistico se
estructura y cudl es su validez actualmente.

En la actualidad, gracias a las facilidades de los procesos de
autoedicion, algunos artistas escriben casi como €jercicio terapéutico
sobre sus propias carreras y publican libros en los que comparten
aquello que desean volcar en sus obras, qué les motiva y como esta
siendo su camino. Por ejemplo, Celia Gallego, Cristina Boso y
Gemma Alpuente son tres jovenes pintoras muy diferentes pero de
la misma generacion que han reflexionado en torno a sus inicios en
digital y sobre papel. La primera, centrandose en el «sindrome de la
impostora» con un libro homdnimo autopublicado en 2023 gracias al
patrocinio de sus seguidores en la red social TikTok. La segunda,
mediante videos, fotos y textos breves en Instagram, mostrando sus
creaciones y explicando de donde le viene la motivacién. La tercera,
comunicando en estas dos redes cdmo es su ejercicio creativo, €l
montaje de sus exposiciones y lo que siente sobre el rumbo de su
trayectoria, abriéndose al publico con sinceridad y determinacion.

Estas artistas emergentes han visto impulsadas sus carreras gracias
a las redes sociales, al posibilitar un trato directo con los
coleccionistas dando a conocer sus procesos, que despiertan el
interés de una comunidad creciente. No se trata de acumular el
mayor numero de seguidores, sino de llegar al publico apropiado en
el momento justo, y para eso no hay marketing que funcione mejor
que la autenticidad. El caso de Boso es el de una pintora que, sin
comprobar mas alla de los limites fisicos de su estudio el impacto
que podia tener su obra, tal vez no se hubiera lanzado a exponer.
Uno de tantos talentos que podria haber permanecido oculto y
adormecido al carecer de un estimulo externo. Afortunadamente, al



dar el paso de mostrar su trabajo en redes sociales llego a
coleccionistas a la vez que a criticos y comisarios. Todo ello todavia
lejos de haber generado una comunidad grande, pues el numero de
seguidores no es tan importante como que las sinergias den sus
frutos. Porque leer critica de arte y seguir a los criticos en sus
medios también sirve a los artistas para mantenerse al tanto de la
actualidad cultural, conocer cémo funciona el sector, qué
convocatorias para presentar proyectos estan activas y si el trabajo
es adecuado a fin de optar a premios o solicitar becas de residencia,
asi como establecer paralelismos y flujos de informacion entre otros
agentes culturales.

Para la fotografia actual, Joan Fontcuberta es el artista y tedrico por
excelencia. Fotografo y critico a la vez, ha escrito ensayos en los gue
analizaba hacia donde se dirigia el ansia por el autorretrato tipo
selfie popularizado en las redes sociales como La camara de
Pandora. La fotografi@ después de la fotografia, donde fundia el
anadlisis social con su obra. Porque los reflectogramas, término gue
acufo él mismo en dicho libro, han sido objeto de estudio y
propuesta estética de varios proyectos expositivos que ha llevado a
cabo en la ultima década. Posteriormente, en La furia de las
imagenes el autor nos confronta al reto de la gestion social y politica
de una nueva realidad hecha de imdgenes, punto al que se refiere
como posfotografia. Digno continuador de tal ensayo, actualizando
temas en torno a la percepcion de la imagen como el uso de drones,
la IA y la red social TikTok, surge Desbordar el espejo. Fontcuberta
reune ahi una docena de ensayos breves concebidos como casos de
estudio, para repensar si el simil del espejo con memoria sigue
siendo el elemento definitorio de la condicion fotografica o si, por el
contrario, ha llegado el momento de trascenderlo.

En resumen, una cosa es lo que transmiten los materiales
audiovisuales compartidos a través de redes sociales, con reflexiones
de los artistas sobre su propia obra, y otra lo que escriben. Ponerse
delante de una cdmara es un acto extrovertido, aunque se muestre
la intimidad del estudio artistico; se comunica para los otros en



primera instancia. Esta visto que, cuando un artista reflexiona por
escrito sobre su trabajo y el contexto que lo rodea, surgen textos
inusuales, a contrapelo del orden y sus reglas, probablemente por
un exclusivo deseo de autoconocimiento. En palabras de la escritora,
poeta y traductora argentina Maria Negroni: «No se trata, en suma,
de cerrar un relato sino de afilar sus andamios oniricos, sumando
interpretaciones que se bifurcan, multiplicando los puntos de
vista»[40]. Esa sincera apertura a multiples interpretaciones es lo
que liga tales textos a la critica de arte por encima de qué técnicas,
estilos, movimientos y conceptos se aborden. Y lo ha hecho a lo
largo de los siglos.

De las vanguardias a la critica como

escepticismo radical

Digamos que la deriva del arte conceptual aglutina los movimientos
que auspicia de pluralidad tanto de género como nacional, étnica y
religiosa. Ahi se juntan las dos derivadas del punto de vista
conceptual, aunque sigue habiendo una critica mas ligada a las
consideraciones visuales sensoriales y, por tanto, a la pintura. En
Espafia, los discursos teoricos al respecto han sido protagonizados
por Bonet, Kiko Rivas y Kevin Power. También por Francisco Calvo
Serraller, con un pie en la reivindicacion de lo pictorico y otro en la
conceptualizacion del arte, quien solia decir que el critico sin historia
juzga sobre el vacio, pero el historiador sin critica documenta la
nada. Puede que, en reaccion a todo aquello, surgiese el punto de
vista escéptico sobre el arte contemporaneo en sus formas mas
experimentales, que es el que dice que el arte fue una cosa del
Renacimiento y se acabd. La critica Avelina Lésper y Félix de Azla



estarian en esa linea dedicada al escepticismo o la critica como
escepticismo radical.

Pero écomo se mantiene el escepticismo sobre obras performativas
que abordan las cuestiones de género? Porque precisamente el
performace art, el arte de accion y las formas artisticas mas
experimentales son el caldo de cultivo para el arte feminista desde
hace casi un siglo. Tratar de denostar las vanguardias y pasar al
escepticismo no parece algo sostenible en el siglo xxi.

A lo largo de su carrera, la artista Maria Izquierdo fusiono la
tradicion mexicana con las vanguardias europeas y desarrollo un
estilo propio caracterizado por su paleta de colores terrosos y un uso
muy empastado de la pintura. En el libro Un Van Gogh en el salon,
de Clara Gonzalez Freyre de Andrade, se rescata esta transgresora
figura, a menudo eclipsada por Frida Kahlo. Izquierdo reinterpreto
temas propios del arte mexicano de los siglos xviii y xix de un modo
considerado por la critica como primitivo e inquietante. Conocida en
redes sociales como Claramore, Clara Gonzalez dedica gran parte de
sus esfuerzos a la divulgacion de artistas, movimientos y género con
menor visibilidad. Sobre Izquierdo cuenta: «Maria habia hecho arte
con conciencia de clase, desafiado el papel impuesto a la mujer en la
sociedad (aunque rechazaba ser considerada feminista) y tenido un
posicionamiento politico con sus avances en el mundo del arte
mexicano parecian indicar que su siguiente paso I6gico era sumarse
al muralismo; ella misma queria hacerlo. Pero cada vez que le surgia
un encargo, nunca llegaba a buen puerto. Siempre se cancelaba en
extranas circunstancias»[41].

La critica como escepticismo radical tiene algo de incoherente
porque implica la inexistencia de la verdad, o que, si esta existe, el
ser humano es incapaz de conocerla. Sin embargo, el pensamiento
critico requiere autenticidad y una base sélida de fundamentos
verdaderos. Descartes mostrd que el escepticismo extremo es una
ilusion intelectual a la que nos llevan nuestros prejuicios y que los
problemas filoséficos no tienen su origen en el entendimiento, sino



en las debilidades de nuestra voluntad. La estrategia de la obra de
arte como referente, objeto de estudio y de observacidon pasa por
sustentar la construccién de un discurso critico que fomente el
aprendizaje de relacionar conocimientos.

El aprendizaje radica en la capacidad de relacionar conocimientos.
En este sentido, el ideal critico se basaria en prometer cierta base de
fidelidad a la realidad, aunque se analice de forma subjetiva,
buscando representar una parte del mundo a través de un analisis
detallado y una investigacion rigurosa del contexto. Esto se relaciona
con lo que Locke definio como el verdadero propdsito del lenguaje:
transmitir el conocimiento sobre las cosas. Tal perspectiva implicaria
entonces algo asi como mostrar sin emitir juicios, en la linea de lo
que sefala Todorov en Critica de la critica, al referirse a las criticas
literarias de finales del siglo xx. Sin embargo, dicho posicionamiento
es contradictorio y la critica realista plantea graves problemas.
Cuando la critica estructural se presenta como completamente
objetiva y transparente, se corresponde con su concepcion de la
obra literaria, tratdandola como un artefacto que se agota en su
propia inmanencia, es decir, un objeto que solo se explica por si
mismo. Asi, lo que conocemos por critica hoy dia no tendria razon de
ser. Emitir una critica es necesariamente realizar un juicio de valor.
Sin embargo, no ocurre lo mismo con una critica sensible al contexto
ideoldgico. De hecho, ésta se rebela contra el programa realista. El
escritor realista pretende que su obra no se justifica sino por la
existencia de las cosas que representa; no se reconoce ningun
propasito, ni ninguna ideologia: no enjuicia, hace ver. La critica
ideoldgica derriba esta pretension: lejos de ser un simple reflejo fiel
de lo real, la obra realista, nos lo muestra la critica, es también el
producto de una ideologia (la del autor); de ahi la pertinencia del
estudio de ese contexto»[42].

En este marco, lo que el escepticismo buscaria es evitar el
dogmatismo. La duda es el motor que empuja al escéptico a la
investigacion. «Una obra de arte puede ser objeto de recreacion
desde la construccion de un relato personal o de una escenificacion



contemporanea de su propia temdtica o resolucion técnica, como
apropiacion. [...] Asi, tanto la creacion como la recreacion que ejerce
todo espectador exploran un factor fundamental en la iniciativa
relacional de su conocimiento, donde aprender significa aprender a
relacionar. Curiosamente es ahora, tras el giro propio contemporaneo
qgue fundamenta la apertura de la modernidad en la vanguardia, mds
que nunca una estrategia expandida en la creacion actual, capaz de
replantear cuestiones problematicas propias de la propia modernidad
como sustrato de un valor critico que interroga sus posiciones a
través de la cita, las apropiaciones o el remake que han denotado las
practicas artisticas de la llamada posmodernidad»[43]. Este
razonamiento de Javier Diez Alvarez nos parece bastante
esclarecedor. Si entendemos que la mirada que identifica a un objeto
como arte es social y es construida, se desmitifica la critica, pues el
critico que opina sobre un proyecto artistico también se expone al
escrutinio publico y se juega su prestigio ante los demds. Porque,
ante todo, el critico es primero un espectador mds.

Quienes defienden el ejercicio de la critica en la actual sociedad
posmoderna consideran que asi, activando diferentes voces criticas,
se impide que el Unico elemento legitimador del arte sea el mercado.
Si bien el critico actla a modo de mediador entre el publico y la obra
en particular, pero también entre el lector y el mundo del arte en
general, lidia con todos los inconvenientes que hemos ido sefialando
a lo largo de estas paginas. Incluso adoptando una actitud escéptica,
no escapa a las dinamicas neoliberales porque ejerce un oficio sujeto
a unos honorarios susceptibles de alteracidn en funcién de su
atrevimiento.

Said se preguntaba qué es, en el fondo, la conciencia critica sino una
imparable predileccion por las alternativas. La autenticidad que se
busca con el ejercicio de la critica no se refiere tanto al contenido
del mensaje como al emisor, en cuanto a que su credibilidad es
crucial. No se atiende a la objetividad, ya que las opiniones son
subjetivas. Pero el critico deberia de ofrecer una coherencia ante
todo, abriendo nuevos horizontes al lector, es decir, un abanico de



posibilidades, sin la pretensidon de establecer una lectura cerrada. La
critica de arte es una disciplina cambiante a lo largo de la historia,
una construccién moderna con origen en la Ilustracion que se
diferencia de la estética porque no requiere necesariamente de una
fundamentacion filoséfica; su mision es la de confrontar el presente
en perspectiva critica. Se instala en un espacio de reflexion sobre lo
que sucede en cada época, Yy en la nuestra anhelamos escenarios
alternativos. Dicho anhelo se da bajo las presiones a las que la
sociedad se ve sometida por el sistema capitalista neoliberal.

En el capitulo «El final de la politica: la influencia de Foucault y
Duchamp» del libro Para una critica del neoliberalismo. Foucault y
Nacimiento de la biopolitica, el autor Antonio Rivera afirma que la
lucha politica contra el neoliberalismo desde la critica artistica pivota
sobre el rechazo del trabajo porque «obrero, artista, mujer,
trabajador cognitivo, etc. son asignaciones e identificaciones que
atrapan al sujeto en una relacion de explotacion y dominacion»[44].

Cuando, en 2003, James Elkins se pregunta qué le ha pasado a la
critica de arte, apunta hacia el estado en que se encuentra en la
actualidad[45]. Tal vez fuera el primer pensador en sehalar que, en
el siglo xxi, la critica de arte se produce masivamente, pero también
€s mas ignorada o ineficaz de lo que nunca antes lo ha sido. Para
este interesantisimo pensador norteamericano existen varios tipos de
critica (académica, filosdfica, descriptiva, poética...) y tantos estilos
como criticos. La tendencia a escribir sin enjuiciar la considera
creciente porque se torna parte del fendmeno del marketing de
mercado. Elkins recomienda que la critica se reforme volviendo a un
estado de un rigor formalista que no consideramos que tenga
demasiado sentido en la actualidad. Del mismo modo, rechaza el
tono divulgativo y anima a buscar un cierto posicionamiento
institucional por lo ligada que esta la profesion del critico con el
comisariado. Esto no parece compatible con el concepto de critica
desplegado en entornos virtuales y los intentos por generar un
acercamiento de los lectores jovenes, una audiencia a la que gusta
la cercania y el tono divulgativo, sin que ello requiera restar rigor a



lo gue se expone. En lo que si coincidimos es en que tiene que
haber una conversacion entre periodismo, historia y critica para que
esta ultima ocupe su lugar en los nuevos canales de comunicacion.
Porque el periodismo no requiere de la critica cultural, pero la
historia del arte si necesita de la critica y viceversa, es decir, se
necesitan mutuamente. Solo asi se dejara de insistir en que la critica
de arte ha desaparecido y se empezard a poner el foco en los
recovecos en los que todavia sobrevive.
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3. El futuro de la critica y

el periodismo cultural

La dimension digital es una linea estratégica de los museos actuales
para mejorar la experiencia de visita y el registro de sus actividades,
de modo que tanto para la critica de arte en particular como para el
periodismo cultural en general la virtualidad afecta al soporte del
texto y al objeto de estudio. Hace anos que se abrid la puerta a lo
virtual por Util y por accesible desde cualquier rincon. Si no podemos
desplazarnos hasta el centro de arte, una visita virtual nos aproxima
al proyecto expositivo, cada vez de un modo mas sofisticado e
inmersivo. El futuro de la critica y el periodismo cultural
probablemente incluya una integracion de las plataformas digitales
mejoradas y también un uso mas ético de las redes sociales. Esto
para que haya un enfoque mas diverso e inclusivo en términos de
voces Y perspectivas representadas en la critica cultural.

No estamos hablando de que la critica vaya a desaparecer del
formato analdgico para centrarse en el terreno digital, ni de que un
archivo digitalizado de obras de arte sustituya a la visita presencial,
sino de los efectos de la entrada del museo y de la galeria de arte en
nuestras casas via internet, con todas las herramientas innovadoras
que se nos presentan en la actualidad. En cualquier caso, la
pregunta de si es posible escribir una critica fundamentada sélo con
realizar una visita virtual a una exposicion esta sobre la mesa.
También si la IA posee la capacidad para valorar un proyecto
artistico, o al menos imitar el trabajo de los criticos, redactando una
critica que resulte relevante y no meramente descriptiva.



En el campo del periodismo ha hecho estragos la aparicion de la IA,
puesto que con unas directrices muy basicas redacta notas de
prensa que parecen escritas por personas. El ser humano se ve
amenazado por su propia creacidon, como tantas otras veces,
después de haber generado programas informaticos que ejecutan
operaciones comparables a las que realiza la mente humana, como
el aprendizaje o el razonamiento ldgico. Su impacto en el
periodismo, como decimos, ha sido fuerte, lo cual afecta, por
supuesto, al periodismo cultural y, por extensién, a la critica de arte.

No importa tanto si se trata de algo reversible como el hecho de que
sepamos integrar favorablemente las propiedades de la IA en
nuestros trabajos, asumiéndolas en tanto herramientas y no
competidoras. La curiosidad, el deseo y la intencionalidad son
cualidades humanas que ninguna maquina lograra replicar. Incluso
tratando de imitarlas, lo que salga de ahi sera un sucedaneo y nos
daremos cuenta. Por lo tanto, cabe afirmar con rotundidad que la IA
ni es equiparable a un artista, ni a un periodista, ni a un critico. Eso
si, en nuestro futuro mas inmediato se ha integrado, ha venido para
quedarse, entonces es importante que aprendamos a manejarla y a
convivir tal como ya hiciera el teatro al aparecer el cine, éste al
surgir la television y un largo etcétera de avances tecnoldgicos a los
que nos hemos adaptado sin mas.

Los limites de extension y seleccion de imagenes que impone un
medio como la television hacen alin mas dificil ofrecer la informacion
necesaria para transmitir un proyecto artistico. Los informativos
tienen una parte dedicada a eventos culturales, pero la critica de
arte no entra en ella. A veces, lo que vemos a través de la pantalla
lleva a error a la audiencia, sin faltar enteramente a la verdad. Las
imagenes pueden no estar alteradas, pero sin una voz critica que
oriente u ofrezca posibles lecturas se queda en algo propagandistico
o tal vez se malinterprete.

Ya no podemos asegurar algo que antes se daba por hecho, a saber,
el compromiso del periodismo con la transparencia, la precision, la



inclusion y la imparcialidad, de manera que los lectores puedan
tomar decisiones fundamentadas cuando se topan con informacion
relativa a una exposicién o a la obra de un artista. En general, se
asume que las fuentes de autoridad no necesitan ser contrastadas
por otros periodistas, y los articulos que las reproducen no suelen
ser cuestionados por los lectores. Se comparten y regurgitan con la
urgencia de la viralidad en los entornos digitales. Cuando toca
desmentir una informacion que se constata que es falsa, suele ser
tarde, porque ya habra quien dude y siga creyendo lo que decia la
nota inicial, pase lo que pase. Solo con que unos pocos sigan
creyendo en el bulo y lo reproduzcan, el mal esta hecho, deja
sembrado un prejuicio, es irreversible.

Para las malas prdcticas en el periodismo cultural no hacia falta la
llegada de la IA, cuya habilidad para sustituir al critico de arte
pondremos en duda en el proximo apartado. Ya habiamos
traspasado, en la dltima década, los limites que bordean la
precariedad laboral hacia la falta de rigor. En este sentido, a
propdsito de influencers que hacen las veces de periodistas
comunicando en medios de prestigio y, como no podria ser de otro
modo, se saltan el libro de estilo del medio en cuestion, Azahara
Palomeque ha reflexionado en mas de una ocasion. La autora de
Vivir peor que nuestros padres, periodista de profesion, espafola
que ha vivido y trabajado muchos afos en Estados Unidos, se
muestra muy critica con el periodismo hecho de colaboraciones[1].

Las celebridades momentaneas que, por hacer gala publicamente de
afinidad con un medio, acceden a comunicar a través de él,
contribuyen a la precarizacidon del sector. Sus colaboraciones se
realizan a veces por adquirir notoriedad y capital social, o sea, sin
cobrar. Otras, mediante productoras externas, sin tener un contrato
profesional con el medio, ya que no son profesionales. Prima que
brille la imagen de marca, pero sin integrar en plantilla a alguien
que, en algin momento, va a resultar problematico, torpe o soez.
Colaborar se vuelve un ejercicio liberal que premia la inestabilidad



laboral, encumbrando a unos perfiles y mandando al paro a otros
mucho mas preparados pero quiza sin tanto tiron mediatico.

Conocer la historia y contextualizar el panorama actual puede
ayudarnos a trazar una ruta que incremente el pensamiento. EI
filosofo, critico y comisario de exposiciones Francisco Jarauta ha
contribuido enormemente a tratar de comprender en qué medida el
mundo cldsico sigue influyendo en las ciencias sociales, en el
pensamiento y en la forma de interpretar el arte dentro de la historia
de las ideas estéticas de Occidente. Entrevistado para La Diaria por
el critico italiano Riccardo Boglione, con motivo de su encuentro en
el Museo Nacional de Artes Visuales de Montevideo en 2019,
declaraba: «La institucion arte se ha hipertrofiado, nunca ha habido
tantos museos, pero las revistas desaparecen porque no hay
pensamiento. Hay que reivindicar también elementos éticos y activos
del situacionismo: ya no tenemos la capacidad de construir una
teoria general, soy partidario de las microutopias, de las
microsituaciones, de los microprocesos»[2]. Jarauta afirmaba que no
es facil volver a construir la red de los conceptos en un mundo
colapsado por la comunicacion.

El exceso de informacion y de canales de comunicacion lleva al
colapso, porque puede llegar a paralizar al receptor, cuya suspicacia
aumenta conforme se topa con noticias falsas, distorsionadas y que
tratan de manipular su opinién. En efecto, se complica reestablecer
esa red de conceptos a la que se referia Jarauta. No obstante, el
abanico de posibilidades que abren los nuevos medios también nos
compromete como usuarios a adquirir la responsabilidad de indagar
para decidir qué leer y a quién seguir. Ahi entra en juego la
investigacion, muchas veces autodidacta, durante la cual podemos
sorprendernos con perfiles excepcionales que aporten un poco de
esperanza al ambito de la critica. Por ejemplo, el pintor Alejandro
Acosta tiene un canal de YouTube llamado «Malasombra» y en él
comparte videos en los que analiza diferentes situaciones de la
actualidad cultural, recurriendo a menudo a los clasicos y haciendo
hincapié en como funciona el mundo del arte. También comenta



libros relacionados con este tema y articula discursos elaborados con
una estructura similar a la del periodismo cultural, que estan muy
cerca de la critica de arte. Si tuviésemos que afirmar que hay un
critico de arte espafiol joven ejercitando la critica sin escribirla,
volcandola directamente en redes sociales por medio de lo
audiovisual, seguramente seria Acosta, y eso llama mucho la
atencion porque él no se concibe como un critico sino como un
artista. Elegir sus videos, que frecuentemente traen
recomendaciones a fuentes primarias externas como bibliografia de
interés, frente a otros contenidos provocadores marca la diferencia.

Entonces, para vislumbrar el futuro de la critica y el periodismo
cultural quizas habria que mirar mas hacia atras que hacia adelante.
Porque quienes divulgan en redes contenido que vale la pena lo
hacen apoyandose en recursos analdgicos, de hecho. También pagan
el precio de la libertad cada dia y ganaran seguidores al mismo
tiempo que sufriran el rechazo de otras personas que no coincidan
en opiniones, pues es raro hoy hallar lectores entre quienes no
comparten ideologia. Tal vez seria mas sensato y enriquecedor
intelectualmente leer tanto los articulos de aquellos criticos con los
que simpatizamos como los de autores opuestos, pues nos permitiria
tener una visidn mas amplia y menos sesgada de la sociedad.
Aungue semejante postura no es la habitual, ya que se considera
una traicion seguir y atender a los periodistas que estan sefialados
por un partido contrario al que el lector vota, por ejemplo. Ese
sefalamiento viene incluso por parte de politicos en gobernanza que
no gestionan bien las criticas y, por lo tanto, tratan de desacreditar a
los medios que no les son afines.

Un caso llamativo de critica cultural vinculada a la politica es el del
periodista Miquel Ramos, que, como artista, es musico y, como
escritor, esta especializado en movimientos sociales. Preocupado por
el auge de la extrema derecha en Europa y siendo una personalidad
publica con un marcado caracter de izquierdas, su trabajo no ha
estado exento de criticas hasta de sus seguidores mas fieles.
Abordar algunos temas hoy dia es tan delicado que se acaba



ofendiendo a quienes se pretende estar defendiendo. Asi lo explica
en su libro Antifascistas: «Las contradicciones que genera que
periodistas como nosotros estemos en medios generalistas no son
baladis. Mientras muchas personas agradecen nuestra presencia en
debates donde somos de las pocas voces que denuncian
determinados asuntos y se enfrentan a la extrema derecha, otras
consideran que contribuimos a blanquear a los mismos medios que
dan voz a los ultraderechistas. La posibilidad de insertar
determinados temas, discursos y marcos en los principales debates
mediaticos es lo que nos ha motivado para aceptar el reto a la
mayoria de periodistas como nosotros, asumiendo estas
contradicciones y las criticas que se derivan, que no rehuimos»[3].

Ramos insiste en que los periodistas son trabajadores y la profesion
no se encuentra ni mucho menos en su mejor momento. Tal como
relata: «Muchos de estos colegas escriben donde les dejan y donde
les pagan algo por su trabajo. Otros tienen la suerte de encontrar
una cabecera que les permite tratar determinados temas que en
otras les resultaria mucho mas dificil. Y los que hemos creado,
financiado o formamos parte de los medios independientes a
menudo nos sentimos afortunados por hacer lo que nos gusta y
como nos gusta. Esta reivindicacion de los medios de comunicacion
independientes y de ciertos periodistas valientes con los que he
tenido el placer de coincidir y entablar amistad no niega la existencia
de muchos y muchas otras profesionales de la informacién que
trabajan en medios generalistas e incluso en perioddicos
conservadores que son excelentes periodistas y personas honestas
también comprometidas con los derechos humanos»[4].

Ante el auge de las noticias falsas difundidas en redes sociales, los
intentos de manipulacion de algunos medios por parte de grupos
politicos y de comprar, en cierto modo, a los criticos, no han sido
pocos los periodistas que han planteado serias dudas sobre el futuro
de su profesion.



Presuponer que los medios van a mentir sistematicamente implica
una idea muy devaluada e injusta sobre el periodismo. No se puede
generalizar ni limitar la libertad a la ligera como medida preventiva.
La intencion de prevenir las fake news y el acoso en medios a
cualquier persona es muy loable, pero no deja de preocupar el papel
presente y futuro de la libertad de prensa en la sociedad espafnola a
partir de los acontecimientos descritos y de otros tantos bajo un
gobierno anterior de derechas. Casi una década atras, preguntado
por Carlos Molero para FD Magazine acerca de si las interferencias
gjercidas sobre el periodismo por parte de los poderes politicos y
financieros afectan a la critica cultural, Jesus Garcia Calero hacia
esta inteligente reflexion: «Las mayores presiones que
probablemente tiene el periodismo de cultura son de cardcter
politico a veces, o de cardcter corporativo. Es verdad que hay un
problema de modelo financiero para la prensa, con medios que
estan desapareciendo, con expedientes de regulacion de empleo...
no hay mayor libertad que la autonomia financiera para el
periodismo; y estamos, digamos, por debajo del liston. Pero lo que si
puedo decir es que el periodismo que yo veo merece confianza»[5].

En el futuro, se espera que la independencia de los medios siga
siendo un tema importante, con un mayor énfasis en la
transparencia en la propiedad de los mismos y en la proteccion de
los periodistas contra la influencia externa o la censura. La
tecnologia se supone que podria desempenar un papel importante
en la promocion de esta independencia, aunque ha sido
precisamente el avance tecnoldgico lo que ha aumentado la
propagacion de bulos por un mal uso de herramientas que
dificilmente se frenan sin acabar ejerciendo lo que consideramos
actos de censura. Para llegar a un equilibrio que combine la
deteccion y eliminacion de bulos con la educacion del publico sobre
cdmo discernir la informacidn veraz, necesitamos que las
plataformas desarrollen politicas mas transparentes y procesos de
apelacion justos.



La deriva tecnologica: ¢puede sustituir al
critico

una inteligencia artificial?

El consumo abusivo de dispositivos digitales en el primer cuarto del
siglo xxi ha disparado las propuestas de limitar el acceso, sobre todo
a los jévenes, pasando de una lectura positiva (siendo nativos
digitales tendrian un mejor aprendizaje) a que las pantallas merman
sus capacidades. La mayoria de los teléfonos inteligentes ofrecen
estadisticas de uso de las aplicaciones, a través de las cuales
descubrir con estupor la cantidad de horas invertidas en el
metaverso. Internet encierra multiples posibilidades y acceso casi
infinito a informacion de todo tipo. También a herramientas muy
interesantes para desarrollar y compartir proyectos artisticos,
ademas de difundir pensamiento, reflexion y critica de un modo mas
directo que el analdgico. Sin embargo, asistimos a un repliegue de
velas respecto a la imposicion de lo digital sobre la fisicidad.

A través de la hiperconexion nos llega un aluvion de criticas, los
haters (odiadores) han convertido el odio en un ejercicio de
desahogo de sus propias frustraciones, lo que ha generado una
tendencia de comportamiento de critica abusiva. Asi, algunos
personajes publicos de influencia en redes han llegado a tener que
justificar su desconexion durante un tiempo porque se veian
psicologicamente afectados por tanta critica destructiva recibida a
todas horas. El tiempo que pasamos en el metaverso condiciona
nuestra mirada y nos da una falsa sensacion de tener miles de
amigos al otro lado de la pantalla. Sus ideas, sugerencias,
comentarios sobre nuestro estilo de vida, nuestro cuerpo, nuestra
profesion, lo que publicamos o dejamos de publicar, adquieren unas
dimensiones desproporcionadas y acaparan nuestra atencion.



Sufrir una pandemia ha agilizado la digitalizacion y nos ha forzado a
interactuar mas a distancia, lo que han sabido emplear
inteligentemente los community managers de museos. El caso mds
destacable es el del Museo del Prado, que tiene el TikTok mejor
valorado en Espafna. No obstante, emplear mecanismos propios de la
critica de arte en redes sociales no convierten a dichos medios en los
canales ideales para ello, ni siquiera a largo plazo. Son siempre un
aliciente anadido, un complemento. Nos pueden animar, de hecho, a
buscar la noticia de la que se hable en otro medio, uno especializado
y verificado, pero no sustituyen a los suplementos culturales o a las
revistas de arte. Del mismo modo en que usar la IA para crear una
obra de arte puede ser util como herramienta que emplea un artista
pero nunca sustituir al artista, porque la IA no tiene capacidad
artistica. Las objeciones a esto se centran en si recurrir a una IA
para recabar informacion, imagenes de inspiracion o nuevas técnicas
se parece a cuando un pintor famoso no da abasto produciendo obra
y le hacen otros en su taller gran parte del trabajo, aunqgue
finalmente lo firme él. Una IA es equiparable a una maquina sin
sentimientos ni intencionalidad, nada comparable a un grupo de
personas trabajando para desarrollar la idea de un autor.

El progreso tecnoldgico se desarrolla a través de la
instrumentalizacion de los sujetos y del mundo, tal como anunciara
Max Horkheimer en su Critica de la razon instrumental, libro
publicado por primera vez en 1947 y que se anticipa a la época que
vivimos hoy. La razon instrumental, segun el filésofo y socidlogo,
reduce el accionar intelectual a la produccion de resultados
calculables sobre el mundo empirico. El sujeto racional tiende
entonces a limitarse, naturalmente[6]. Para la filosofa y critica
cultural Margot Rot, «el auge de la técnica dirigida por la razon
instrumental ha convertido lo posible en obligatorio, en tanto que, si
algo puede hacerse, debe hacerse. Asi, pareceria que progreso y
destino univoco se han convertido en dos aliados inseparables»[7].

Las maquinas no pierden el tiempo y las personas, en un triste afan
por emular su productividad, estamos olvidando cémo perderlo, los



beneficios de ello. Dedicamos poco tiempo a divagar, a pensar en
nuestras cosas mirando al techo. Cultivar la costumbre de encontrar
momentos de paz, lejos de las redes sociales, los correos
electronicos y la excesiva comunicacion, es importante para
reflexionar sin ruido de fondo, valorar nuestras cualidades y escoger
entre los diferentes caminos que se nos presentan cada dos por tres.
Terceras personas acaban condicionando nuestras expectativas a
base de criticas que no tienen por qué ser acertadas, ya que estan
filtradas por su posicién en el mundo, su enfoque. Cada uno necesita
encontrar su propio enfoque e identificar con qué ideales coincide.
Estos no son inamovibles, sino que pueden variar a lo largo de la
vida, conforme mas informacion y experiencias se tengan.

Volviendo a Margot Rot, su ensayo Infoxicacion: identidad, afectos y
memoria; o sobre la mutacion tecnocultural hace hincapié en que las
expectativas y esperanzas que el sistema economico y el orden
politico habian depositado en el sujeto moderno se revelan
inexistentes para el contemporaneo. Retorna al concepto de razon
instrumental, que se proclamo puerta hacia la libertad convirtiéndose
en esclavitud en la evolucion del trabajo posfordista. Afirma: «Las
promesas de emancipacion que nos hicieron frente al mundo laboral
fracasaron, trabajar no nos hizo libres, sino que nos convirtio en
esclavos. El sistema, ahogado en la precariedad a la que se condena
a si mismo, ahogado en la eterna retroalimentacion de abaratar
costes y procurar mas beneficio, dibuja un sujeto agotado y
precario, excedido por la irrupcion del trabajo en todos los aspectos
de su vida, incluido su tiempo propio. Los trabajos que cada vez
ocupan mas tiempo propio han colonizado al sujeto hasta su
definicion. Quiénes somos se explica a través del trabajo que
emprendemos y no mediante las construcciones vitales hacia las que
en el mejor de los casos hayamos deseado tender. Identidad y
trabajo son dos aspectos inseparables»[8]. Es crucial atender a las
transformaciones generadas a través de la interrelacion entre
tecnologia y trabajo, pues su resultado cala en el aspecto identitario
de las personas y en las opiniones que estas formulen.



En las redes sociales, las opiniones se han polarizado por lo que
Benjamin llamaria «los instintos de la masa». Lopez Borrego, que
analiza algunos de esos instintos, observa que «en los ultimos anos
hemos caminado hacia posturas enfrentadas en todos los ambitos de
la vida, sin abrir espacios a las soluciones intermedias. No hay
posibilidad de dialogo porque solo hay dos opciones, o estas
conmigo o contra mi. Las fake news no tratan de argumentar acerca
de una acusacion, sino que fabrican un discurso que es
protagonizado por una o varias victimas, donde el contraatague
construye un nuevo discurso, que, apelando a los sentimientos de
los seguidores, defiende unos intereses. No importa lo mas minimo
que el argumento sea falso, sino que, gracias a las emociones, sea
capaz de calar en los sectores dispuestos a defenderlo»[9].

La opinidn de cualquier persona esta condicionada por una serie de
aspectos. Esta claro que conviene confiar en los expertos y dejarnos
guiar en ciertas situaciones, pero {aceptar que nos desmotiven? Una
critica desmotivadora hemos de analizarla cautelosamente. Por
ejemplo, muchos estudios, en especial los vinculados a las
Humanidades, son criticados como indtiles a la hora de lograr un
empleo; sin embargo, ese es un cliché bastante cuestionable. En ese
sentido, cabe mirar hacia el terreno anglosajon de nuevo y
preguntarnos qué tenemos en comun y qué fallos repetimos.
Durante sus once afios de mandato, la politica britanica Margaret
Thatcher mostré cierto desprecio hacia los estudios relacionados con
las Artes y las Humanidades por considerarse ineficaces para la
incorporacion laboral. Atencién al uso de términos como eficacia e
ineficacia. Todo ello bajo el enfoque de las politicas neoliberales que
ella impulsd y que tanto criticO Mark Fisher por el impacto que
habian tenido posteriormente en la autopercepcion cultural de
Inglaterra.

Peter Bradsahw, critico de cine de The Guardian, aseguraba que,
para Thatcher, las artes eran avariciosas predadoras de subsidios
publicos. Thatcher, apodada «la dama de hierro», mostro entre 1979
y 1990 un notable desprecio por las expresiones culturales. Que un



dirigente politico practicamente milite en contra de lo artistico no es
baladi. Ademas de un sistema econdmico y politico, el neoliberalismo
conlleva una manera de relacionarse con el mundo en la que el
tiempo de vida y el tiempo de trabajo no se distinguen. Esto choca
con el pensamiento contemplativo y la autonomia del arte, a la par
que con la idea de democratizar el acceso a la cultura, libre y
gratuita.

En lo de «gratuita» hemos de detenernos, porque el hecho de que la
ciudadania tenga derecho a acceder libremente a la cultura y a la
produccion cultural no quita que los productores culturales deban
recibir remuneracion por sus trabajos. De nuevo, la conciencia de
clase acechando, cuando no brillando por su ausencia. ¢Qué artistas
forman parte de la clase trabajadora? éLos hay que no se consideren
parte de esta? ¢Por qué? Pero, sobre todo, la pregunta que planea
con la deriva digital sobre nuestras cabezas es la de los derechos
que pierde el trabajador cultural al ser reemplazado por una IA. Si la
Revolucidén industrial supuso el inicio del mundo moderno, la
organizacion de nuestros tiempos y volvernos mas auténomos en las
formas de trabajo, en el xxi el desafio es cdmo transformar nuestras
dinamicas de produccion, a la sombra o con ayuda de las nuevas
tecnologias, sin perder aquellos derechos que se han debilitado
tanto por el camino.

Es necesaria una gran concienciacion sobre los riesgos de la IA para
la creacion artistica e intelectual, y decisiones como esta, a pesar de
los riesgos comerciales, van en esa linea. No todo vale. La libreria La
llama Store de Barcelona anunciaba a comienzos de 2024: «Somos
una libreria pequefia y no tiene mayor importancia lo que hagamos,
pero avisamos: vamos a devolver a la distribuidora absolutamente
todos los libros que recibamos que estén ilustrados por una IA»;
esto se debio a la salida al mercado del libro de Katherine J. Chen
Juana de Arco por Ediciones Destino, perteneciente al Grupo
Planeta, con una portada disefada mediante una IA muy
rudimentaria. Hacemos hincapié en que se trata de un disefio rudo,



ya que, en el caso de que la IA hubiese generado la imagen con un
proceso mds sofisticado, seria indetectable.

Sin embargo, no es una cuestion de proporciones o estilo, lo que
podria atribuirse a una limitacién o una eleccion del artista, sino que
presentaba fallos que probaban el hecho de que una persona no
estaba detras de ese diseno, errores que un humano hubiera
evitado, detalles que a todo disenador grafico chirriarian. Lo triste es
que, por mucha critica que se escriba sobre la creacién mecanica de
una IA, lo Unico que se consigue es animar a los desarrolladores a
afinar para que el trampantojo sea posible, que llegue el momento
en el que no sepamos discernir entre lo que esta hecho por artistas
y lo que ha generado una maquina. Casi que la critica de arte ahi
aporta las coordenadas para terminar por engafar al 0jo, de manera
totalmente contraproducente.

Como la IA no tiene deseos ni necesidades humanas, no pide un
salario, eso esta claro. Algo que la derecha detesta es la gratuidad
de la cultura, porque, desde una perspectiva capitalista
conservadora, lo que es gratis es indtil y viceversa. Por su parte, la
izquierda ha hecho un flaco favor al abusar del concepto de
gratuidad en cuanto a la cultura, ya que se ha empefado en
transmitir a la sociedad que lo cultural no es traducible en términos
de valor econémico.

La proliferacion de proyectos hibridos que compatibilizan
presencialidad con virtualidad y el hecho de que, en pandemia, las
instituciones hayan reforzado el teletrabajo, la distancia social y la
automatizacion de procesos, hacen que criticos de arte como Nicolas
Bourriaud se preocupen por favorecer nuestro ecosistema. Igual que
hay artistas mas comprometidos con el medioambiente ahora,
también esto influye en las tendencias de la critica. Suponemos que
responde al antropocentrismo en decadencia; todo ha girado en
torno al capital por demasiado tiempo, de manera que el
capitaloceno impera. Para superarlo, el autor propone que el mayor
reto politico del siglo xxi sera «volver a poner lo humano donde sea



que lo humano se haya retirado en beneficio de las
automatizaciones: en las finanzas informatizadas, en los mercados
entregados a regulaciones mecanicas, pero ante todo en las politicas
dictadas con el Unico objetivo del provecho»[10], refiriéndose al
mundo de lo cuantificable.

Cada vez mas observamos cdmo algunas instituciones optan por lo
gque se conoce como las exposiciones inmersivas y, como
avanzabamos, se emplea disefio realizado por IA. Ambas opciones
estan destinadas al fracaso, son un timo. Distorsionan la percepcion
de las obras con proyecciones efectistas. Los recursos inmersivos
funcionan a modo de complemento didactico, pero el publico busca
acercarse a las piezas originales. Ademas, pagar tanto por
exposiciones que solo muestran reproducciones es insostenible.
Beneficia a la empresa que las monta, nada mas. Por su parte, la IA
no desea ni tiene intencionalidad; por lo tanto, no crea arte. Imita,
reproduce, pero no imagina ni sustituye. No sabe disefiar. Mas que
competencia, es una herramienta que aprender a usar
correctamente, ya que en manos de demagogos o trileros es
altamente peligrosa.

Los demagogos son maestros de la posverdad, concepto que
podriamos considerar algo mas sofisticado que un mero eufemismo
de la mentira. Oficialmente este neologismo se traduce en una
«mentira emotiva» que implica la distorsion deliberada de una
realidad en la que priman las emociones y las creencias interesadas
frente a los hechos objetivos, con €l fin de crear y modelar la opinion
publica e influir en las actitudes sociales. Internet, las redes y la IA
han disparado la posverdad, segun el filésofo, humanista y pensador
britanico A. C. Grayling, quien también asegura que esta tiene su
origen en la crisis economica de 2008, debido al resentimiento
economico, que facilito la exaltacion de las emociones sobre temas
como la inmigracion y sembré dudas sobre los politicos. Casi una
década mas tarde, la tecnologia deepfake se ha sumado a la
creacion de realidades sintéticas que nos hacen mds manipulables.
Un deepfake es un video, una imagen o un audio que imita a una



persona con rasgos fieles a su apariencia y el sonido de su voz,
confundiendo al espectador que cree estar ante alguien cuyas
afirmaciones son falsas porque ni siquiera es él.

Distinguir real y falso se complica, dada la proliferacion de
programas que imitan tanto a una determinada persona como a las
creaciones posibles de esa persona u otras. Es decir, que tenemos
por delante aplicaciones capaces de dibujar digitalmente obras al
estilo de cualquier artista. Entonces, ¢como saber si estamos ante
una obra original o su réplica? Las redes estan plagadas de
imagenes de obras clasicas alteradas por toda clase de programas
que las generan mediante IA, incluso recrean como hubieran sido
posibles versiones de dichas piezas realizadas en el estilo de otros
autores. También se da el hecho de que, uniéndose la realidad
aumentada y la imagen expandida, podamos ver mas alla del plano
que un pintor plasmo en su obra originalmente. éTiene eso sentido?
¢Para qué querria saber como eran las piernas de La Gioconda?
Leonardo Da Vinci la imagind y retrato en el siglo xvi de cintura para
arriba, ¢qué aporta corromper tal imagen? ¢Acaso enriquece la
mirada del espectador? ¢Estimula el intelecto? La IA ha llegado a
fagocitarse a si misma en la medida en que buscar imdgenes de
obras cldsicas en internet ya ofrece resultados que no son reales,
sino que se corresponden con confabulaciones generadas de manera
artificial.

El modo en el que la IA esta influyendo en las industrias culturales y
cdmo los profesionales del sector pueden aprovechar las
oportunidades que esta tecnologia ofrece han sido objeto de estudio
por multiples especialistas. Una de ellas es la periodista y tecndloga
Nuria Lloret Romero, quien ofrecid una interesante charla junto a la
fildsofa Ana Noguera en la jornada organizada por la Asociacid
Ciutadania i Comunicacié ACICOM, el 16 de febrero de 2024 en el
Octubre Centre de Cultura Contemporania. Alli la pregunta de
partida de la charla fue por qué asusta tanto la IA. Principalmente,
por la posibilidad de que esta tecnologia genere nuevas estafas, muy
sofisticadas, en las que se sustituye a personas reales por sus



versiones artificiales demandando, por ejemplo, financiacidon para
una causa en la que no participarian o que ni existe, provocando a la
vez problemas legales, econdmicos y éticos.

Tanto Lloret como Noguera llegan a la conclusiéon de que el conflicto
no es tanto tecnoldgico como, en efecto, ético y moral. Puesto la
tecnologia lleva mucho tiempo conviviendo con las personas a su
servicio, el mal uso de ella es lo que provoca danos. El juego
imaginativo de los humanos tratando de superar a la naturaleza a
través de las maquinas viene de lejos, no deberia de causar temor
aparentemente. El vértigo que provoca es por la agilidad con la que
se han acelerado los cambios técnicos en las ultimas décadas.

El contexto del siglo xxi es distinto al del siglo xx, porque en él se ha
generado mayor desigualdad, aunque tras la Segunda Guerra
Mundial y por la creacion del Estado de bienestar se pensara que
compensar la desigualdad era algo medianamente controlado o
controlable. Pero no ha sido asi, como cuenta en su ensayo Homo
Deus: Breve historia del mafiana el pensador israeli Yuval Noah
Harari. Su tesis central es que hambrunas, plagas y guerras fueron
las constantes de la historia hasta el siglo xxi, en el que la tecnologia
promete vivir felices en la abundancia. Pero, ahade Harari, los
organismos dominantes de este siglo no son sino algoritmos y, por lo
tanto, puede suceder que, en un mundo en el que el paradigma lo
rijan los datos, el dataismo, el Homo sapiens pierda su
preeminencia[11]. En definitiva, si una IA pudiera sustituir al critico,
significaria que estariamos en un punto en el que cualquiera puede
ser sustituido por una réplica artificial.

Comunicar en redes sociales sometidas

a un algoritmo



Muchas personas dentro del mundo de la cultura piensan que la
critica de arte ha muerto con las redes sociales, mediante las que
cualquiera pueda opinar y escribir en un blog. Pero también llevan
siglos diciendo que ha muerto la pintura, y la pintura no ha muerto.
Entonces, éa quién creer? éQué legitima a un critico frente a otro?
Lo que diferencia a un critico de arte acreditado es tener capacidad
de conviccion, es decir, que sus opiniones Yy sus juicios estan
instalados en el espacio publico y son exitosos respecto de otros.
Influyen varios factores: el lugar en el que se encuentra, la
formacion cultural de la que disponga, la familiaridad con el medio
desde el cual escriba... Hay muchas cuestiones de orden socioldgico
que suelen recaer también en razones de orden editorial. Los
supuestos conceptuales que explican que la critica actual sea la que
es, vienen de la genealogia que radica en el pictorialismo o las
ultimas derivaciones del arte conceptual, segun hemos ido viendo a
lo largo de estas paginas. Pero estan sujetos al condicionamiento de
la precariedad en la escritura a la que hemos hecho referencia desde
el inicio. Y tal precariedad es promovida por las politicas
neoliberales.

Sin embargo, uno de los aspectos que podriamos considerar
positivos de la globalizacion es el acceso a una cantidad ingente de
informacion a través de internet, porque, poniendo entre paréntesis
la brecha digital, rompe cierta estructura de clase constitutiva de la
sociedad actual. Esto es, en un pasado no tan lejano, solo las
personas adineradas tenian acceso a viajar lejos y comprar muchos
libros o recibir lecciones que Unicamente se obtienen por la
experiencia de tener mas mundo. Tal ventaja disminuia las
posibilidades de conocimiento y, por lo tanto, de creatividad y
autorrealizacidn, asi como de innovacion en el terreno profesional de
las personas con menos ingresos o que procediesen de familias
humildes. Ahora nos movemos a través de la red y llegamos a
contrastar informacién en menos tiempo y con menos recursos
econdmicos que antes. De manera que alguien que necesite



investigar un tema o quiera formarse una opinion critica particular
puede hacerlo sin moverse de casa, con una conexion a la red
medianamente aceptable y un dispositivo electronico basico para
ello.

En El entusiasmo. Precariedad y trabajo creativo en la era digital, su
autora, Remedios Zafra, sugiere que las condiciones laborales de los
trabajadores de la cultura en un contexto de precariedad e
incertidumbre conllevan frustracion y falta de expectativas, por lo
que acaban por desincentivar el €jercicio creativo, algo que hace
resentirse a las disciplinas artisticas y humanisticas[12]. Zafra,
especialista en el estudio critico de la cultura contemporanea, retrata
varias formas de precariedad actuales y considera que los caminos
del didlogo y del pensamiento profundo no funcionan en las redes
rapidas y en los tiempos precarios, porque requieren pausa, cierta
tolerancia a la ambigliedad y empatia. La polarizacion y la
inmediatez a la hora de emitir un juicio de valor que se esta dando
desde las redes sociales e invade cada rincon de la cotidianidad
juegan en contra del pensamiento critico que habria de acompafar
al compromiso creativo.

Frente al capitalismo neoliberal, que transforma todo en valor de
cambio, Zafra propone no perder la ilusidn como acto de resistencia
de un sujeto politico al que define por su pluralidad y que, por lo
tanto, queda difuminado en su llamada a la accién. Quiza sea el
entusiasmo algo demasiado rentabilizado por el capitalismo como
para suponer que vaya a poder generarse a toda la ciudadania de
forma igualitaria, pues los deseos y afectos son tremendamente
diversos. De no serlo ya, querria decir que el caracter
homogeneizador de esta época se ha perdido, no tanto en favor de
la toma de conciencia y responsabilidad individual sino del
narcisismo de la diferencia menor, por lo que seguiriamos en mala
situacion. De cualquier manera, el canto a la esperanza que supone
la obra de Zafra es positivo, dado que la pensadora es gran
conocedora del sector cultural, el feminismo y la influencia de la
tecnologia en la sociedad. Su vision tiene fundamento, sin duda, por



eso resulta inquietante y reconfortante a un tiempo. Nos transmite
que el panorama tal vez no sea tan desolador como aparenta, ya
que ese mismo entusiasmo que lleva a muchos profesionales del
sector a autoprecarizarse, a aceptar unas condiciones de trabajo
poco dignas por la pasidén que su labor despierta, puede emplearse
para construir un nuevo modelo. En los usos de las ultimas
tecnologias y sus aplicaciones en calidad de herramientas cabria
imaginar la solucion.

El analisis critico trata en gran medida de verificar si un objeto de
estudio cumple ciertos criterios o condiciones metodoldgicas
deseables y cual es su impacto. Tal vez la deriva tecnoldgica traiga
consigo tantos inconvenientes como oportunidades de reorientar una
profesion mas Util de lo que parece en la actualidad. La escritura
sobre exposiciones virtuales e inmersivas es una prueba de que
trabajar a distancia se ha convertido en algo habitual para el critico,
pese a que la experiencia presencial sea inigualable. Si el proyecto
del que se escribe esta materializado en un espacio al que podemos
desplazarnos, debemos desplazarnos. No seria justo juzgar sin verlo
en directo. Ahora bien, los proyectos creados por y para entornos
virtuales también requieren de reflexion, se piensa y se escribe
sobre ellos inevitablemente conociéndolos a través de una pantalla.

La reputacion social y el valor del trabajo artistico parece que
actualmente se miden en internet, ¢Cdmo no iba a convertirse en el
lugar donde radiquen la mayoria de las criticas? La filosofa mexicana
Carissa Véliz trae a colacién la privacidad, concepto cuya
recuperacion podria suponer el fin de la economia de los datos[13].
No se trata de que tengamos algo que ocultar, sino de que
protejamos nuestros datos, aparentemente anecdéticos, para que
dejen de ser utilizados constantemente por estructuras econdmicas
de poder. Quién tiene el conocimiento es vital y nuestra informacién
personal esta cediendo demasiado poder a las grandes empresas
tecnoldgicas y a los gobiernos, porque asi es mas facil predecir
nuestro comportamiento e influir en él. Recuperar la privacidad es la
Unica manera de que podamos tomar de nuevo el mando de



nuestras vidas, de recuperar autonomia, segun Véliz. Solo asi es
factible el mantenimiento de un espiritu critico, con libertad. Pero,
entonces, écual es la formula para comunicar en redes sin perder
privacidad? No existe, a menos que se comunique desde un avatar,
desde el anonimato. Aun asi se deja rastro y, en cualquier caso, no
son condiciones para la critica.

Ejercer la critica y exponerse a las redes es precisamente arriesgado
cuanta mas intimidad se comparta, ya sea porque se geolocaliza al
critico y se producen persecuciones o escraches, ademas de porque
sus acciones y companias en redes van generando una opinion sobre
su persona que condiciona la recepcion de sus reflexiones. Por
ejemplo, si un critico de arte interactla en redes sociales con un
determinado personaje publico, sus seguidores inmediatamente
deduciran que hay simpatia entre esas dos personas. O bien, si el
critico muestra que sigue las publicaciones de un politico, entonces
habra quien piense que comparten ideologia y, por lo tanto,
cualquier reflexién que choque con la ideologia que se le presuponga
al critico se interpretara hipocrita. Sin embargo, la interaccién en
redes, incluso la simpatia mas alla de ellas, no es un indicador de
compenetracion a nivel profesional. Ya hemos dicho que el ambito
cultural es pequefio y sus agentes suelen conocerse, coincidir, asi
que una fotografia en la que se retinan personalidades de diferente
signo y posicion con motivo, por ejemplo, de una exposicion o
cualquier otro evento cultural es muy corriente, sin que ello implique
afinidad. No obstante, en esa pérdida de privacidad que
apuntabamos se da la reproduccion de comentarios, imagenes e
interacciones distorsionadas o sacadas de contexto para comunicar
muchas veces lo opuesto a lo que pretenderian los agentes
implicados.

Actualmente no existe ninguna red social que no emplee algoritmos
de recomendaciones para enganchar al usuario mostrandole lo que
detectan que es un patron de compromiso de atencion. Los
algoritmos favorecen las emociones extremas y el itinerario que
plantean potencia el motor de recomendaciones para maximizar el



tiempo que se pasa dentro de una plataforma. Rapidamente el
usuario acabara consumiendo contenidos con mensajes negativos,
emocionales y polémicos porque aumentan los probabilidades de
recibir mas visualizaciones. El sistema de recomendaciones de los
algoritmos lleva tras de si un aprendizaje que es previo a la IA. Las
redes neuronales de aprendizaje profundo hacen que el ordenador
evolucione de forma autdonoma y ejecute las érdenes sin atender al
trasfondo ético de los sesgos que un humano tendria en cuenta.
Esto nos lleva a rendirnos ante la evidencia de que cualquier
algoritmo no tiene ni tendra jamas capacidad critica. Muchos
algoritmos que acumulan las tendencias y deseos momentaneos de
los usuarios experimentan en masa y adquieren una informacion
sumamente poderosa a fin de anticiparse a la expresion del deseo
humano. Nuestra capacidad critica puede verse mermada cuanto
Menos pensemos por nosotros mismos y mas deleguemos en las
maquinas.

Las tecnologias digitales facilitaran herramientas para trabajar en el
periodismo cultural y la critica a quienes adquieran la habilidad de
utilizarlas apropiadamente. Ahora mismo, el sistema capitalista
incentiva usar la tecnologia para explotar a las personas por dinero,
lo cual no es en absoluto sostenible por mas tiempo. Ya no aporta
esperanza, igual que ningun otro sistema imaginable por el
momento. Hemos de estimular esa esperanza a partir de imaginar
un futuro diferente, escenarios venidos de sistemas alternativos.
Nuestra civilizacion no tiene sus cimientos en la economia. La
revalorizacidn de las humanidades es crucial y la vigilancia constante
es una de las razones por las que se arriesga menos a la hora de
opinar diferente, a no ser que se haga para sumarse a una corriente
de moda que pretende crecer gracias precisamente al conflicto. No
olvidemos que internet tiende a amplificar lo negativo. En la era de
la posverdad, todo se cuestiona para favorecer a personas o causas
concretas, y surgen las teorias de la conspiracion. Siempre ha habido
informaciones engafosas, pero hoy se propagan con mayor rapidez
gracias a las redes. Distinguir la verdad de la mentira es un
auténtico reto, porque muchas personas comparten contenidos



nocivos incluso a sabiendas de que no son ciertos. Ello para servir a
intereses personales o dogmas.

La verosimilitud o la apariencia de verdadero que tiene una supuesta
realidad que alguien nos presenta se ve afectada por las reglas del
juego comunicativo que marcan los algoritmos. Avidas por generar
reacciones y opiniones rapidas, a fin de desvelar los deseos y las
inquietudes de sus usuarios, las redes muestran el contenido a cada
cual segun unos parametros que marcan a qué estimulos se esta
mas predispuesto a saltar. Mientras el usuario se pregunta por qué
esta viendo esto o aquello, ya se ha formado una idea sobre lo que
se le expone, estara otorgando valor al contenido o descartandolo
en cuestion de segundos.

A lo mejor, lo que esta recibiendo ni siquiera es real en sentido
estricto, por muy verosimil que parezca. A estas alturas puede
tratarse de informacién absolutamente manipulada y generada por
una IA. La transformacion digital conlleva, por lo tanto, la necesidad
de unos cuidados minimos. En ese sentido, la Unidn Europea ha sido
la primera en establecer reglas claras para el uso de la IA. La norma
permite o prohibe su empleo en funcién del riesgo que genere para
las personas y se aplicara en fases legislativas, contemplando multas
de hasta 35 millones de euros. Esa ley tedricamente frenaria los
casos de usurpacion de la identidad, la manipulacion informativa y el
mal uso de los datos que se recaban de los usuarios. Pero todo eso
es dificil de asegurar vy, si bien sdlo en democracia se puede ejercitar
la critica libremente, es decir, con las libertades necesarias para ello,
la lucha por la equidad es una constante, por lo que dificulta que las
grandes tecnoldgicas desarrollen todo su potencial de crecimiento
econdmico. El neoliberalismo choca con la democracia una y otra
vez.

El sector tecnoldgico ha promovido mucha especulacion sin dejar
claros los valores éticos que deberian mantenerse por unanimidad.
El interés general, que se identifica con el bien comun de la sociedad
entera, no es precisamente lo que mas se tiene en cuenta por parte



de las empresas tecnoldgicas a las que pertenecen la mayoria de las
aplicaciones que utilizamos a diario para comunicarnos. Que hoy dia
tengamos mas acceso al conocimiento que nunca no nos libra de
cantidad de sesqgos peligrosos para las relaciones humanas; de
hecho se han visto acrecentados por los algoritmos, que no dejan
lugar a una ética de la indiferencia. Siendo parte esencial de la
actitud critica, la indiferencia tiene también una dimension ética
fundamental, como apunta Sebastiano Ghisu. En su ensayo Elogio
de la indiferencia o la tolerancia plena[14], €l critico italiano explica
por qué no debemos supeditar juicios de valor a las circunstancias o
factores externos que se nos presenten sobre algo que estamos
investigando. Esto, que es un cimiento bdsico para la obtencion y el
andlisis de datos objetivos, se ha visto casi anulado en medio de la
revolucion tecnoldgica.

Seguimos anonadados con la transformacion digital que acelero la
pandemia y que llevo a mantener museos cerrados, sobre cuyas
exposiciones hubo que trabajar en la distancia. Aquello pudo
constituir un revulsivo para el estudio del ambito cultural, visto
retrospectivamente. Mientras qué contar sigue siendo el ingrediente
fundamental, ahora se tiende a agudizar el ingenio y a plantear
desde el ambito cultural una variedad de formas de aproximacion
acordes con las limitaciones fisicas a las que nos hemos visto
sometidos. Lo virtual y el formato online venian para quedarse, no
para sustituir a la experiencia presencial pero si para pasar a hibridar
contenidos en funcion de las necesidades que la vida va creando. La
crisis sanitaria de 2020 forzo a convertir las salas de exposiciones en
lugares mds versatiles que antes, a la vez que forzaba a la critica a
replantearse algunas dinamicas. Sin embargo, poco cambio en lo
global y comunitario; el lema «Saldremos mejores» se difumino en el
tiempo y se convirtio en el titulo de un podcast humoristico a cargo
de las comunicadoras Inés Hernand y Nerea Pérez, amortizado
econdomicamente por la plataforma Podium Podcast. Porque hasta las
causas mas nobles y las heridas mas profundas pueden monetizarse
si se parodian y doblegan ante el oportunista liberalismo economico.



Las redes sociales y sus algoritmos fomentan una comunicacion
directa que permite a los artistas prescindir de intermediarios en la
venta de sus obras y al publico disfrutar de un acceso privilegiado,
en primera fila, a los procesos creativos. La retransmisiéon en directo
de un artista en su estudio mostrando cémo pinta, qué materiales
emplea en sus piezas, cudles son su espacio de trabajo y su ritmo,
despierta el interés y conecta al autor con posibles compradores.
Incluso puede que incite al coleccionismo a espectadores que de
otro modo no se hubieran planteado empezar a coleccionar arte
hasta que, como por arte de magia, una aplicacién informatica
decidié que ese contenido les interesaria. Cada algoritmo, en
combinacién con otros y con la informacidén que recaba de los
usuarios, establece unos parametros de susceptibilidad. Si se es
propenso a consumir videos de procesos artisticos, se vera
incrementada la oferta de estos en cuanto inicie sesion. La
publicidad dentro de la aplicacion tendra que ver con ese tema y al
final la figura del artista, tedricamente liberado e independizado de
galeristas y marchantes gracias a las redes sociales, se sometera a
una especie de conversion en creador de contenido digital.

El critico que ejerza de divulgador en redes sufrird el mismo destino
y, por lo tanto, habra un algoritmo incitandole a generar mds y mas
contenido, a ser posible en directo, con la promesa de rentabilizar
dicho esfuerzo a través de las donaciones de los usuarios, el numero
de visualizaciones y un porcentaje de beneficios que varia de forma
caprichosa en cada aplicacion. De nuevo, los honorarios se
convierten en un premio de consolacion y no en un derecho,
acrecentando la precariedad salarial del sector. Se ha hecho
frecuente observar a grandes creadores de contenido, con
comunidades de millones de seguidores, quejandose de que se les
ha aplicado una amonestacion o retenido el saldo en mas de una
ocasion. Ser influencer del mundo del arte es un espejismo, ya que
una cantidad brutal de seguidores no asegura un salario digno, ni
siquiera conlleva beneficios a medio plazo, solo a corto, como quien
tiene una zanahoria por delante del hocico y un palo golpeando su
lomo por detras. Esa metafora por supuesto se relaciona con el uso



de recompensas y sanciones a fin de inducir un comportamiento
deseado que unicamente beneficiara a quien lo promueve. De
nuevo, el tipo de capital que percibe el comunicador a través de las
redes es capital simbdlico.

La jerga del marketing y la mercadotecnia se ha extendido en el uso
de las redes sociales como escaparate de autopromocion. Para el
mundo del arte es un escaparate muy util pero también bastante
esclavo, porque se toma por un trabajo a tiempo completo cuando
deberia de suponer un complemento de apoyo al que se dedica un
tiempo acotado y razonable. Antes de tener acceso a las redes
sociales y sucumbir inevitablemente a sus rasgos adictivos, no es
que tuviésemos mayor interés o atencion, es que empleabamos el
tiempo de otro modo. Entender los principios basicos de la
modificacion del comportamiento es a lo que se ha dedicado buena
parte de la psicologia en los ultimos 50 afos y los estudios derivados
han sido habilmente empleados en la industria del entretenimiento.

Todavia no se han concretado unas reglas para controlar el ansia por
la gratificacidn instantanea. El enganche a las redes sociales,
paraddjicamente, nos aisla en ocasiones, porque pasamos
demasiado tiempo mirando a los otros a través de las pantallas y
perdemos capacidad de empatia. Y es que esa, como tantas otras,
es una habilidad humana que se adquiere y fomenta en el cara a
cara. Mientras que la reafirmacion social en los entornos digitales se
ha convertido en una obsesidén para muchas personas, se va
perdiendo capacidad para socializar fuera de dichos entornos,
incluidas las habilidades dialécticas para debatir y defender una
postura critica en persona. Las tecnologias en si mismas no tienen
un impacto negativo, pero si la sobreexposicion a ellas. Cuanto mas
tiempo pasamos ante las pantallas, tenemos peor calidad de vida;
por lo tanto, necesitamos apartarnos de ellas lo suficiente para
alcanzar todo nuestro potencial.

Los divulgadores culturales manejan las redes con unos codigos a
los que los criticos pueden aproximarse, pero la critica es otra cosa,



no se consume en pildoras de contenido, por muy trabajado que
esté el canal de divulgacion. Las aplicaciones en las que se
comparten contenidos relacionados con la cultura son utiles como
puente para provocar la visita al museo, la lectura de un libro...
Metainformacion. O sea, tratar de subvertir los limites del formato
digital es una tarea pendiente de la critica de arte que no ha de
recaer sobre los hombros de quien buenamente dedica parte de su
tiempo a divulgar informacion cultural. Porque las redes constrifien
el lenguaje, lo limitan, por lo tanto alteran la relacion entre las
formas del lenguaje y el mundo. En dos frases que permita la
plataforma X no es factible una critica, sélo afirmaciones cortas, una
forzada sintesis cuyo unico atractivo se halla en el enlace que lo
acompafie para acceder a una informacion expandida, un articulo o
un video largo que a la vez nos llevara a consultar fuentes primarias
como libros mencionados por quien elabore el discurso. Tampoco 90
segundos de video dan para elaborar una critica en un reel de
Instagram, y TikTok emplea otras dindmicas. Si acaso la critica se
aproxima a través de la pantalla hoy dia, lo hace en canales de
YouTube, con videos largos, en los que se citan las fuentes y se abre
espacio para el pensamiento. Aunque mas que critica de arte lo que
encontramos en esa plataforma y, en general, en el formato video es
critica literaria. A menudo critica de libros sobre arte, no tanto en
torno a eventos culturales u obras. Ademas, por el empefo en
monetizar los videos con algo que acumule el mayor nimero de
visualizaciones, suelen ser criticas negativas. No siempre pero si
mayoritariamente se comparten videos en los que se desprecia el
objeto de estudio.

En el breve pero jugoso ensayo Estética a golpe de like, Fernando
Castro Florez, quien mantiene muy activo su canal de YouTube,
explica que actualmente abundan los intelectuales que desprecian lo
contemporaneo «con una mezcla de nostalgia pseudo-aristocratica y
perplejidad frente a las transformaciones tecnologicas»[15], pero
que conviene asumir que existen nuevos lugares de intervencion,
medios y zonas de discusion hibridas, aprendiendo a navegar en el
contexto que ofrece el algoritmo digital de turno. Lo estético ya no



es algo marginal como en los anos setenta del siglo pasado porque
ha tenido un papel crucial en el posmodernismo. En ese sentido,
Margot Rot sigue la misma linea de pensamiento cuando afirma que
«nuestras construcciones subjetivas, que siempre han dependido de
la mirada de confirmacion del otro, se desarrollan hoy también en el
espacio virtual. Sostenemos, con nuestros pensamientos, nuestras
preferencias y nuestros gustos, una industria que depende por
entero de que estemos ahi para observar y ser observados»[16].

Comunicar en redes es para Rot un tipo de trabajo a veces no
remunerado que también define a las personas. Ligados a nuestra
actividad virtual, la utilizamos como modo de expresidn identitaria
que se monetiza mediante contenido a través de plataformas que
almacenan datos de todos los usuarios. «Expresar nuestro desaliento
en internet se ha convertido en un habito, en una forma de
comunicar aquello que quiza en otros espacios no podemos
comunicar. Nuestras quejas, lo ofendidos que estamos, los blogs
personales que dedicamos a nuestras tristezas o los hilos de Twitter
que leemos denunciando situaciones sociales. Un sinfin de formas de
expresion de emociones que no encajan dentro de los parametros
capitalistas. El dolor que sentimos es compartido en pantalla y, a
veces, logra atravesarla»[17]. Esa es la potencialidad que ofrece
atravesar espacios materiales diversos como el virtual, la parte
buena que se le puede sacar a la deriva tecnoldgica actual,
sorteando las estructuras sociales en busca de comunidad.

A la hora de valorar la interaccion entre usuarios y cuales son los
tipos de relaciones que se dan entre conceptos, Juan Martin Prada
es bastante critico, porque las consecuencias de la hiperconectividad
digital afectan a la creacion artistica y a la critica de arte. En su
ensayo Teoria del arte y cultura digital, apunta un cambio de
paradigma en cuanto al concepto de interaccion, pues antes imponia
una bilateralidad en la accion: ser percibido por la maquina, pero
también afectarla. En oposicion a la integridad dada y totalizante de
la obra de arte cerrada, la interactiva perteneceria a la categoria de
obra flujo u obra en proceso como generadora de una determinada



situacion[18]. Asi, Martin Prada introduce la experiencia de la obra
interactiva no sin sefalar las dificultades que va a suponer teorizar
sobre ella, en constante cambio. Al mismo tiempo, nos lleva a
reflexionar sobre el hecho de que ya no se afecta a la maquina como
antano, ahora los algoritmos ostentan poder, ya sea por los datos
que acumulan de cada persona, por la capacidad de reorientar
nuestra atencion o por la combinacion de ambas cosas.

Harari avanzaba, en su mencionado Homo Deus, que los organismos
dominantes del siglo xxi son los algoritmos y que vivimos ante la
creciente amenaza de que, en un mundo sometido al tratamiento de
datos, el ser humano pierda su preeminencia dando paso a la
supremacia de las maquinas. Quiza sea una vision apocaliptica, a la
altura del realismo capitalismo de Fisher, gestadas ambas en la
medida en la que hemos perdido la capacidad de imaginar utopias
porque vivimos bajo demasiada presion para detenernos a fantasear
con ellas. Y las utopias requieren lentitud, son mas complejas y
menos emocionantes que las distopias. ¢De verdad no hay
alternativa? cVamos a ser esclavos perpetuos de sistemas que ni
siquiera sobrevivirian sin electricidad? Tal vez el patrimonio cultural
humano esté por encima de eso, a lo mejor lo que necesitamos es
rescatar el pensamiento critico y plantear nuevos modos de
existencia.

El objetivo de concienciar

sobre la conservacion del patrimonio cultural

El fildsofo francés Gilbert Simondon hizo patente la necesidad de una
reconstruccién completa de los modos de comprension a los modos
de existencia en el siglo xx. Ahora el siglo xxi pone al ser humano en



una encrucijada interdisciplinar que requiere nuevas estructuras de
conocimiento, despertar un espiritu critico adormecido, afrontar los
desafios de la crisis medioambiental y la coexistencia con otras
especies a las que el planeta también pertenece. Todo ello es
imposible sin poner por encima de ideologias nuestras cuestiones
culturales y priorizar la conservacion del patrimonio cultural, objetivo
al cual se esta contribuyendo mucho desde la divulgacién digital.

La transmisidn de conocimiento cientifico a través una variedad de
canales digitales para llegar a una audiencia especifica cobra fuerza
cuando se inocula en el terreno del entretenimiento. Esto tiene sus
pros y sus contras, ya que conciencia y sensibiliza a algunas
personas, mientras que a otras las lleva a banalizar la informacion o
a confundirla con ficcidon. Mas alla de los documentales, los videos
de divulgacion sobre aspectos culturales suelen abordar ciertos
aspectos criticos porque no dejan de abrir un debate historiografico.
Eso también es parte de lo que sucede cuando la divulgacion llega al
publico indicado, que no sdlo se entretiene escuchando curiosidades,
sino que aprende y se ve motivado a investigar para formarse una
opinidn. Asi, diferenciamos entre diferentes calidades de contenidos,
los sensacionalistas y los rigurosos, y estos Ultimos pueden estar
concebidos desde el humor, con gancho y lenguaje coloquial, pero
siempre desde una fundamentacion histdrica y una honradez a la
hora de comunicar.

Muchos monumentos se estan considerando respetables por un
publico que, o bien los ignoraba o bien los despreciaba, porque
ahora encuentra fuentes de caracter informativo en las que hay una
elaboracion del mensaje para hacer entender las problematicas en
torno al patrimonio. Los razonamientos mas alla de una dimension
profesional incentivan aportando datos curiosos que capten la
atencion y terminen por evidenciar una valoracion. La conexion
emocional que ha logrado la divulgacion en el siglo xxi es mas rapida
y directa que la conseguida por la critica de arte en todo el siglo xx;
no obstante tiene una menor permanencia, su fluidez conlleva
efimeridad, al mismo tiempo que no consigue calar en el mercado,



mientras que la critica si solia hacerlo. De todas formas, por su
impacto rapido y a gran escala, llegando a multitud de usuarios,
instituciones de todo el mundo se han volcado en colaborar con
divulgadores en sus redes sociales para dar a conocer la riqueza
patrimonial de los museos, pues la mision de una institucion cultural
es transmitir cultura y hay que hacerlo adaptandose a cada época.

Nuevas estructuras de conocimiento se multiplican en el formato
digital a cada minuto. Las humanidades se han convertido en parte
del entretenimiento de mucha gente y quizas ahi resida el germen
del auge de medidas en torno a la conservacion del patrimonio.
También los medios se han hecho eco de los ataques a obras de arte
y monumentos vandalizados, viralizando imagenes que suscitan
indignacion vy, por lo tanto, despiertan un sentimiento de pertenencia
y de proteccion que no tiene que ver ni con chovinismos ni
nacionalismos, sino con el aprecio a la rica variedad tipoldgica de los
bienes creados por otros seres humanos a lo largo de la historia. La
conservacion del patrimonio establece un didlogo entre personas de
épocas muy distintas, compartiendo preocupaciones, necesidades y
tendencias por el hecho de pertenecer a una misma especie capaz
de generar cultura.

Antes de que nos vicidasemos a buscar todo conocimiento de la
historia a través de las pantallas, el medio mds eficaz y directo era el
archivo. A finales del siglo xx, el historiador francés Michel Duchein
vaticind que la integracion de los archivos en el campo de la vida
cultural seria en un futuro cuestion de vida o muerte para la
profesion de los historiadores del arte. Menos de una década
después, €l libro Archivos y cultura. Manual de dinamizacion recogia
las reflexiones de una seleccion de pensadores sobre la identidad de
los archivos, el patrimonio, el mecenazgo y la pedagogia con el
publico de los museos, alentados por las afirmaciones de Duchein en
sus obras y conferencias.

El contacto con las fuentes originales de la historia, los objetos y los
documentos, centro la atencion de los autores de dicha publicacion,



que vio la luz en 2001, anticipandose a muchas de las reacciones
gue hemos ido viendo que se sucedian durante las ultimas décadas.
Lurdes Boix ponia el acento en el valor de la autenticidad, la
necesidad de contar con fuentes originales que el publico pueda
verificar motu proprio acudiendo a los museos e investigando en los
archivos:

Parafraseando la expresion del escritor Francesc Candel referida a la
marginalidad, la historia oral siempre ha sido considerada la pariente
pobre de los archiveros y de los historiadores, si es que tenia alguna
consideracién. Y precisamente en los Ultimos afios se ha demostrado
su utilidad en el marco de cualquier archivo o investigacion historica.
Ademas, es uno de los valores que mas aumenta la estima de la
sociedad hacia aquellos. La recuperacién de la historia local a través
de historias personales de vida cotidiana aporta muchos datos que
completan la informacion escrita en los documentos.
Afortunadamente vivimos ya una mayor conciencia de la importancia
de esta recuperacion[19].

Entrados en este siglo, Anna Maria Guasch abordo el transito que va
del objeto al soporte de la informacion, persiguiendo el rastro de la
I6gica del museo mausoleo a la Iogica del archivo. El estado de la
cuestion tiene que ver, por supuesto, con la herencia de Derrida,
Benjamin y Foucault, situando el mal de archivo como un ejercicio
de apropiacion posmoderna en su ensayo Arte y archivo. 1920-2010.
Genealogias, tipologias y discontinuidades. La critica e historiadora
del arte sefiala que, «a partir de ahi, tanto en Europa como en
Estados Unidos empezaron a ser frecuentes, en distintos géneros y
formatos de investigacion, de los seminarios a los articulos de revista
pasando por las exposiciones, los planteamientos arte-archivo»[20].



Roger Chartier, historiador francés, sefiala que la palabra oral y la
escrita no son equivalentes. La expresion oral incluye omisiones y
matices que no aparecen en la escritura, donde los pensamientos se
organizan de forma precisa. Aunque el universo digital amplia las
posibilidades de la escritura, el formato audiovisual no la reemplaza.
La palabra y el texto son fundamentales en la construccion de la
civilizacidn y, aungue en entornos digitales también se lee y escribe,
los textos en linea siguen cddigos y tienen efectos distintos a los de
la escritura tradicional.

El texto impreso permanecera. Asi lo considera la mayoria de los
intelectuales que escribe critica cultural. Probablemente tal impresion
provenga del hecho de que el archivo que se genera a partir de
materiales digitales tiene unos problemas de conservacion
infinitamente superiores a los de los libros en papel. Cualquier
archivo fisico asegura una perdurabilidad de acceso que no puede
confiarse a lo virtual, sujeto a los cambios de dispositivos,
programacion y obsolescencia tecnoldgica. Frente a un entorno
digital innovador se mantienen los objetos y lugares que requieren
presencialidad, los que son publicos y, por lo tanto, pertenecen a
todas las personas de un lugar concreto, que comparten una
identidad cultural. Por ejemplo, lo que se considera en Espana Bien
de interés cultural (también conocido por sus siglas BIC) es una
figura juridica de reconocimiento y proteccion del patrimonio
histdrico espafol.

Al hablar de patrimonio cultural, nos referimos al conjunto de
expresiones culturales, tanto tangibles como intangibles, que son
heredadas de generacién en generacion. Esto incluye monumentos
histdricos, yacimientos arqueoldgicos, obras de arte y festividades
significativas, entre otros aspectos que son considerados valiosos
para una sociedad en términos de identidad y significado. Su
proteccién mediante el cuidado, la restauracion y el registro
archivistico es fundamental porque ayuda a mantener viva la
memoria colectiva, promoviendo la comprension intercultural y
fomentando el respeto por las tradiciones y el legado de



generaciones pasadas. Ademas, el patrimonio cultural puede tener
un valor econdmico vy turistico significativo, contribuyendo al
desarrollo sostenible de las comunidades locales.

Las dos amenazas principales que se ciernen sobre la conservacion
del patrimonio cultural en la actualidad son la actitud negligente de
los responsables politicos a cargo y la codicia de los expoliadores
anonimos. ¢Quién se encarga oficialmente de proteger el patrimonio
cultural en Espana? El Patrimonio Historico esta protegido por la
Constitucion de 1978 y por la ley que tiene como objetivo su
proteccidn y conservacion. Es, por lo tanto, el Estado quien debe
garantizar su salvaguarda a través de diferentes instituciones y
representantes de las mismas. Hay gestores culturales de los que
depende patrimonio y directivas de museos que gestionan espacios
BIC. Lamentablemente, se han dado casos de abandono e incluso la
sonora condena penal al director de una red museistica por dafios al
patrimonio en un centro de arte. El respeto y la consideracion en el
sector cultural, como en tantos otros, se predican mucho, pero no
siempre dando ejemplo. Minimizar tales situaciones, a menudo por
intereses politicos, perjudica tanto a los profesionales como a la
ciudadania.

Hecha la ley, hecha la trampa, dirian algunos. Asi que, en lo
concerniente a respetar el patrimonio tangible, los cazatesoros,
movidos por una avidez fantasiosa de descubrir misterios cerca de
yacimientos arqueoldgicos, estan haciendo bastante dafio. El acceso
a detectores de metales ha sido popularizado por paginas web de
aventureros que los compran y exhiben sus peripecias en busca de
hallazgos sin ningun conocimiento histdrico. Se los llama «piteros»
por el pitido que emiten sus buscadores de metales, y causan un
creciente malestar entre historiadores, arquedlogos y conservadores
de arte. Se supone que siguen un codigo de buenas practicas, pero
cada semana vemos en las noticias casos de expolios y auténticas
barbaridades, por ello son objeto de criticas. Los robos de
patrimonio arqueoldgico para beneficiarse econdmicamente se
extienden por todo el mundo.



La colaboracidn internacional y las campafias de sensibilizacidon son
medidas cruciales para caminar hacia un futuro en el que prime la
conservacion del patrimonio como un bien comun. Es lo que quedara
para la posteridad, tal vez sélo retratado en archivos, si el tiempo
termina por borrar los objetos y los lugares. Cuidar del patrimonio
para que haya constancia de él y continlie pasando de generacién en
generacion seria un buen legado, pues es constructor de nuestra
realidad sociocultural. Y de tal asunto, ademas de la critica en el
terreno del arte, también se ocupan numerosos artistas. Porque la
adecuada conservacion de los legados contemporaneos es una de
las problematicas centrales a las que estos se enfrentan en la
actualidad. Sobre ello reflexionaba la artista Victoria Encinas durante
su intervencion en la primera Jornada Legados, que tuvo lugar en
septiembre de 2023 en el Museo Reina Sofia. Encinas realizaba una
serie de consideraciones respecto a cdmo beneficia a la sociedad la
conservacion del legado de los artistas, pero que es muy dificil que
los artistas carguen con el peso de sostener, precariamente y con un
esfuerzo ingente, semejante patrimonio.

El patrimonio cultural se conserva a través de diversas medidas,
como la restauracion y preservacion de edificios y monumentos, la
documentacion y digitalizacién de objetos historicos, la promocion
de programas educativos y de sensibilizacion, y la implementacién
de politicas de proteccion y legislacion adecuadas. Desde la propia
creacion artistica se fomenta la participacion comunitaria y la
colaboracién internacional para garantizar su preservacion a largo
plazo. La tecnologia desempeia un papel importante en esto, por los
avances en digitalizacidn, realidad virtual y técnicas de conservacion
que permiten proteger y compartir el patrimonio de formas
innovadoras. Sin embargo, también afronta desafios como el
deterioro natural, que se acelera por los efectos del cambio climatico
y el turismo masivo, lo que requiere un enfoque sostenible.

En este sentido, como avanzabamos, son muchos los artistas que se
han involucrado. Algunos desarrollan su obra con la finalidad de
crear conciencia sobre la importancia de preservar el patrimonio,



mientras que otros trabajan en torno a la memoria historica,
colaborando con instituciones a través de acciones que contribuyan
a concienciar sobre su valoracion y proteccion. Un ejemplo notable
es el trabajo del espafiol Santiago Sierra, que practicamente divide a
la critica. Sierra ha llevado a cabo proyectos que reflexionan sobre la
memoria colectiva, los derechos humanos vy la injusticia social,
utilizando diversos formatos y técnicas. Su trabajo despierta debates
sobre la historia y la identidad, cuestionando las narrativas
dominantes y promoviendo la reflexion critica sobre el pasado y el
presente, aunque siempre bajo la sospecha de buscar la
provocacion.

Calvo Serraller expresé criticas hacia la obra de Sierra
inteligentemente fundamentadas, cuestionando su enfoque en
temas como la explotacion laboral y las desigualdades sociales. El
critico argumentaba publicamente que algunas de las obras del
artista pueden ser polémicas y problematicas en su representacion
de ciertos grupos sociales, ahondando en la dimension ética del
impacto de su arte en la sociedad contemporanea. Sin embargo, es
importante tener en cuenta que las opiniones sobre el trabajo de
Sierra pueden variar ampliamente, por supuesto. Juan Vicente Aliaga
coincide con Calvo Serraller sobre la obra de Sierra por su efectismo.
Sin embargo, Juan Manuel Bonet ha elogiado la capacidad de Sierra
para confrontar al espectador con realidades incdmodas y cuestionar
las estructuras de poder a través de su arte. Bonet destaca la fuerza
conceptual y la contundencia de sus obras, asi como su habilidad
para abordar temas sociales y politicos urgentes. También considera
que el trabajo de Sierra es una forma efectiva de activismo cultural
que desafia las convenciones del arte contemporaneo y promueve la
conciencia critica. Es probable que Bonet considere que la
conservacion del patrimonio cultural es esencial para comprender el
pasado, construir el presente y proyectar el futuro de una
comunidad, por lo que trabajos como el de Sierra resultan
imprescindibles.



En el contexto anglosajon, el critico que ha abordado el tema del
patrimonio cultural con mas vehemencia quiza sea David Lowenthal.
Historiador y gedgrafo britanico de origen estadounidense, fallecio
en 2018 dejando una rica herencia intelectual sobre la relacion entre
la historia, la memoria y el patrimonio, explorando como diferentes
sociedades gestionan su herencia cultural. Su enfoque critico abarca
desde la teoria hasta la practica, examinando cuestiones de
autenticidad, representacion y gestion. En su libro El pasado es un
pals extrafno ya anunciaba la conciencia cada vez mds extendida de
un pasado en expansion que coincide con los esfuerzos por destruir,
olvidar y convertir en obsoleto el legado de todos los pasados[21].
Lowenthal apuntaba que la rebelion contra las trabas heredadas y el
desdén por la tradicion han conducido a difundir cierta amnesia
cultural y a desarrollar un especifico culto a la conservacion que
puede derivar en una obsesion identitaria por las raices y una
nostalgia generalizada nada deseable.

Encontrar el equilibrio adecuado para proteger el patrimonio sin
aislarlo ni estancarlo es un desafio. Tomas Llorens, destacado critico
de arte y figura clave en la historia del arte espafiol, teorizd sobre
esta cuestion con gran claridad. Defensor de la conservacion y
promocion del patrimonio cultural espafiol a nivel nacional e
internacional, su influencia ha sido ampliamente reconocida en el
arte contemporaneo europeo. Fallecido en 2021, Llorens tuvo una
destacada trayectoria en instituciones culturales, incluyendo la
direccidn del Museo Reina Sofia. Su experiencia en la gestion cultural
le permitié desarrollar una perspectiva critica sobre la importancia de
la memoria patrimonial.

El objetivo de concienciar sobre la conservacion del patrimonio
cultural deberia de unir a agentes culturales y responsables politicos
mas alla de su signo e ideologia, porque es por el bien comun. Para
la conservacién patrimonial trabajan codo con codo las diferentes
disciplinas cientificas, pero no se trata sélo de cuidar y restaurar,
sino que constituye un conjunto de bienes que sostienen la identidad
de un pueblo. Es innegable que ayuda a fortalecer el sentido de



pertenencia y la cohesion social. Ademas, el patrimonio cultural
desempefia un papel determinante en la educacion vy el
entendimiento intercultural, promoviendo el respeto y la apreciacion
de diversas culturas y tradiciones. Por todas estas razones, ahora
mismo urge proteger y conservar dicho patrimonio, y para ello
resulta fundamental el papel de la critica de arte también para la
sociedad en su conjunto. En el ambito artistico hay debate al
respecto, porque las profesiones relacionadas con la conservacion y
la restauracioén, tanto de arquitectura como de obras de arte, se
encuentran al borde del precipicio. De nuevo, la precariedad laboral
es el mayor impedimento, ya que se trata de un sector formado por
pequenas empresas y autdnomos con un impetu vocacional que no
se corresponde con la financiacidn y los honorarios que perciben. Si
tanto se habla de concienciar a la ciudadania al hilo de la
vandalizacién de monumentos que ha aumentado en el siglo xxi,
cabria esperar que la Administracion publica tome cartas en el
asunto. Sobre todo, en este momento, parece que la esperanza
recae en dignificar el trabajo de quienes se ocupan de la
conservacion preventiva y las intervenciones respetuosas.

Poscritica y cancelacion

Hemos asumido durante demasiado tiempo que todas las opiniones
son validas, pero eso no es cierto. «La hermenéutica es el arte de
comprender la opinion del otro», afirmo el fildsofo Hans-Georg
Gadamer en una ocasion durante una entrevista. A lo que ahadio:
«La palabra debe sostener a la palabra». Por ejemplo, una opinion
que presupone la negacion del cambio climatico, cuando es un
hecho contrastado que cuenta con el respaldo del consenso
cientifico, se considera injustificada. Cualquier opinidon que parte de
rechazar de manera automatica los argumentos fruto de la evidencia



empirica no es valida porque no se sostiene. Las opiniones validas
son las que se formulan tras recabar y procesar informacion
fehaciente, datos contrastados, de caracter irrefutable, fidedigno e
inequivoco. Una cosa es interpretar los datos de cierto modo, sin
coincidir con como los interpreta la mayoria, y otra es negar esos
datos.

A cada minuto surge una opinion sin fundamento que se viraliza por
llamativa, se comparte de forma masiva y genera la movilizacion de
personas que, al saberla popular, sin comprobar de donde sale,
presuponen hechos que pueden provocar danos irreversibles.
Gonzalo M. Borras Gualis, en su Historia del arte y patrimonio
cultural: una revision critica, afirmaba: «Por su parte, la calidad
artistica es un juicio de valor que solo puede emitir la critica. El valor
artistico de un objeto se da en su configuracion visible, en su forma,
y una forma es algo dado para ser percibido, solo se comunica a
través de la percepcion. Por ello el juicio de valor sobre la calidad
artistica exige facultad de percepcion, dotes que no se desarrollan
en el aula, la biblioteca o el archivo, sino en la experiencia visual
directa de la obra artistica, donde quiera que esta se
encuentre»[22].

La cancelacidon de agentes culturales, eventos, peliculas, libros,
celebridades y un largo etcétera sucede muchas veces a partir de
opiniones sin pruebas y sin haber tenido una experiencia directa. En
ocasiones el Unico fundamento es el testimonio de quien formula la
opinidn, que puede ser valido, por supuesto. No obstante, darle la
vuelta a la opinion y tomarla por un hecho fehaciente en si misma
provoca que circulen todo tipo de rumores de forma cadtica e
impune. Ahi se gesta la mal llamada «cultura de la cancelacién», que
no es una cultura sino una tendencia. Cabe diferenciar entre critica,
cancelacion y censura.

En «Introduccidn al posmodernismo»[23], Hal Foster indica que
algunos autores criticos ven el posmodernismo como una ruptura
con el campo estético de lo moderno, mientras que otros se ocupan



mas del objeto de la poscritica[24]. En ambos casos se considera el
proyecto de la modernidad profundamente problematico. Sin
embargo, Foster nos dice que no ha fracasado como practica, sino
que ha ganado como tradicidon. En este sentido, la cultura sigue
siendo una fuerza importante, pero tal vez centrada en el control
social, porque la poscritica y la cancelacidn tienen ese objetivo, el de
ejercer cierto control sobre la ciudadania. Mas que estimular el
pensamiento y enriquecer intelectualmente, suponen una revolucion
contra los actos de reflexionar, discrepar o poner en duda.

Dice Enzo Traverso que las revoluciones son momentos en los que
se abre el horizonte de lo posible y se inventa el futuro. Junto a
Gadamer, Paul Ricoeur, otro gran estudioso de la hermenéutica,
ponia atencion a la distancia entre lector y texto, porque ahi es
donde puede suceder el acto de la comprension. El horizonte del
modelo ricoeuriano seria una ética de la accidn que conjugue la
aspiracion a la vida buena como deseo humano de vivir con otros
con el contexto normativo de instituciones justas[25]. No entorpecer
a la verdad y a la justicia serian principios basicos del ejercicio de la
critica, que se pervierten cuando la poscritica juega a manipular y a
silenciar voces concretas.

La prensa, incluido el periodismo cultural, tiene como obijetivo la
blsqueda de la verdad. Pero, cuando se manipula con fines
partidistas y hay quien cede, con que unos pocos sucumban a
perseguir otros intereses, la visidn general que se extiende es la de
que ya no podemos confiar en nada de lo que se publique. Tal vez
algunos movimientos de cancelacion tengan una noble base, pero
permitir las cancelaciones abre la puerta a una auténtica purga
intelectual que afecta a la critica, dentro y fuera de la Academia. Si
acaso, los académicos se sostienen por el soporte de un puesto de
funcionariado como profesor, pero los criticos independientes sin
otro empleo sufren las consecuencias del repudio a un nivel mayor
de precariedad. El pluriempleo va unido a la profesion del critico en
el siglo xxi. Eso acrecienta la competitividad despiadada y la



connivencia con la cancelacién, por despejar el terreno y eliminar
competencia.

Parémonos un momento sobre la condicién de pluriempleado del
critico de arte y si cualquier accidn suya, ya sea en el campo de la
escritura, el comisariado de exposiciones u otra de caracter publico,
que desate la reaccion de un colectivo o incluso de un colega rival,
con argumentario suficiente para convertir su figura en apestada,
hara que se le cierren las puertas del sector entero. Aquello en lo
que la mayoria no cree, se destruye. La respuesta pasiva es
peligrosa, retornamos a la valia de la accidn. Esa tolerancia hacia la
intolerancia lleva hacia el pensamiento Unico, porque destruye el
espacio de la critica. Tanto Einstein como Hannah Arendt, y mucho
después Tzvetan Todorov o Enzo Traverso, apuntaron que el mundo
esta mas amenazado por quienes toleran o fomentan el mal que por
quienes lo cometen.

El silencio implica complicidad y pasar por alto la puesta en peligro
del patrimonio cultural por falta de reflexion en torno a él. Decia
Einstein, durante su conferencia en el Royal Albert Hall de Londres
antes 10.000 personas el 3 de octubre de 1933: «Si queremos
resistir a los poderes que amenazan la libertad intelectual e
individual, debemos ser muy conscientes de que es la propia libertad
la que esta en juegos». A lo que anadié la pregunta de si debemos
limitarnos a lamentar el hecho de que vivimos en una época de
tensiones, peligros y carencias. Parece una reflexidon propia de
nuestros dias, éverdad? Para el cientifico, la respuesta seria
claramente negativa. No debemos limitarnos a lamentar. Hay que
pasar a la accion. Las naciones sélo se sienten inclinadas a adoptar
medidas progresistas, segun Einstein, cuando se ven sometidas al
peligro y a la agitacion social. También esperaba que aquella crisis
diera paso a un mundo mejor, y en cierto modo asi fue durante
algunas décadas. Posiblemente las de la segunda mitad del siglo xx,
mas concretamente sus tres Ultimas décadas.



Llegados a este punto, la situacion requiere realizar una comparativa
con lo que las sociedades occidentales vivieron hace casi cien anos.
En los anos treinta del siglo xx, para desacreditar a Einstein, entre
las filas de los fascistas alemanes se empleaban argumentos tales
como que sus trabajos tedricos no eran una aportacion a la
humanidad sino un alarde de egocentrismo. El descrédito hacia los
intelectuales y la falta de capacidad critica marcaron aquellos afios.
A su trabajo se lo califico de dadaismo cientifico. Como si fuera el
producto de una época confusa, consecuencia de la decadencia
intelectual y moral de la sociedad alemana, promovido por cierto tipo
de prensa. Echar la culpa al periodismo sin preguntarse por qué
publica la prensa lo que publica, sin recurrir a anadir contexto, y
presuponer una decadencia intelectual y moral es lo que se estd
haciendo un siglo despué€s en Espafa para invalidar la informacion
de algunos medios y la opinion de las voces criticas. Sin embargo,
no es una tarea orquestada por la derecha espanola, ni siquiera por
las derechas europeas.

¢Acaso estamos ante el nuevo desorden mundial que vaticinaba
Todorov en su ensayo homonimo? Segun explicaba en ese libro de
2003, haciendo un analisis retrospectivo de nuestra historia para
intuir el futuro desde su humanismo critico:

En el siglo xx, los paises europeos fueron victimas de la opresion
totalitaria. En primer lugar la dictadura comunista, en el Este, y
después el terror nazi, en el Oeste, antes de convertirse en el
escenario de un enfrentamiento generalizado en el curso de la
Segunda Guerra Mundial, acompafiado por innumerables crimenes y
por el exterminio perpetrado por los nazis contra las «razas
inferiores»: judios y gitanos. El sistema comunista salié reforzado y
se amplio aln mas, antes de que se iniciara el periodo de contencion
de la Guerra Fria. Todos estos acontecimientos constituyen la
dolorosa herencia de la vieja Europa. Si hoy Europa ha renunciado a



sus ambiciones imperiales, es porque sabe muy bien cual es su
precio[26].

Para Todorov, la propia convivencia de tantos pueblos, con idiomas y
costumbres distintas, en un espacio limitado, es lo que constituye la
caracteristica mas encomiable de Europa. No obstante, la identidad
europea actual no se limita a datos histdricos o geograficos, sino que
se compone de ciertos valores que, tal como Todorov, explicaba
deberian de ser la base del llamado proyecto europeo. Con una
capacidad de convocatoria a universal ya que esos valores abarcan
conceptos tales como la racionalidad, la justicia, la democracia y la
libertad individual. «Si los europeos se niegan a estar dirigidos
Unicamente por las fuerzas econdmicas, es también en nombre de la
justicia. En los paises comunistas, la economia se deteriord porque
estaba sometida a la politica. Pero tampoco tiene sentido que la
politica obedezca en todo a la economia (a las leyes del mercado): la
dindmica econdmica tiene que poder actuar, pero tanto los Estados
como la Uniodn Europea tratan de limitar y corregir sus defectos para
garantizar la justicia social, es decir, la proteccidon de los mas débiles
(no en forma de una redistribucidon automatica de las riquezas sino
de una solidaridad institucionalizada)»[27]. Este es el principio en el
que se fundamentaba la conciencia europea hace algo mas de dos
décadas. Sin embargo el neoliberalismo ha ido haciendo mella en los
valores mencionados Y el individualismo impera, poniendo a la
ciudadania cada vez mas a merced del mercado.

En este sentido, Ia reunificacion de los Estados europeos fue un paso
del que no habia precedente, por eso Todorov llamo a Europa
«potencia tranquila», ya que, al rechazar el imperialismo y los
conflictos militares, la Union Europea no ambicionaria controlar
asuntos del mundo entero. Se limitaria a cuidar de su ciudadania y
sus recursos como potencia regional (continental) sin el deseo de
igualar a las hiperpotencia norteamericana ni enfrentarse a ella. No
contaba con el auge casi ciclico del extremismo y con el rumbo que



tomaria Rusia bajo el mandato de Putin, la guerra contra Ucrania y
la gravedad con la que se avivaria el conflicto entre Israel y
Palestina. Todorov, como muchos otros intelectuales, confiaba en la
reconstruccion de las izquierdas europeas y en una Europa futura
mas progresista, unida y fortalecida. Una Europa que, ademads, se
centraria en los valores de su modelo y no importaria
excentricidades estadounidenses como el trumpismo y el debate
sobre la mal llamada «cultura woke», que no es una cultura y tanto
dafio hace a la critica porque se asocia con €lla, igual que la
cancelacion, siendo woke un término vacio de contenido en la
actualidad.

Politicos y votantes conservadores han utilizado «woke» para
referirse despectivamente a valores progresistas, mientras que entre
la izquierda se llama woke al conservadurismo. Entonces, se trata de
una idea con un planteamiento que hace aguas por todas partes, ces
de izquierdas o de derechas? Lo woke, que surge entre personas
norteamericanas de izquierdas que rechazan el racismo y se refieren
a un tipo de despertar, es un tema que ha terminado por ser
peligroso para la izquierda. Asi lo entiende la escritora, critica
literaria y articulista Laura Freixas, quien propone, a lo largo de su
escritura mds reciente, que el problema de lo woke no es que vaya
demasiado lejos en el progresismo, sino su cardcter neoliberal bajo
apariencia progresista. Todo lo gque lo rodea es tan provocador que
resulta facil para la derecha azuzar una reaccion y destruir los
razonamientos de izquierdas cuando estos se refugian en la
superioridad moral y acaban derivando en censura. La libertad de
expresion se ha convertido en algo deseable sdlo para los que
piensan del mismo modo dentro de un grupo. Asi, el periodismo
cultural y la critica se ven afectados por la amenaza de la
cancelacion si se sobrepasan ciertos limites.

Lo woke, que paso de tratar de definir a personas concienciadas con
problematicas sociales a ser un arma arrojadiza desde la derecha,
también recibe criticas desde el progresismo, y es que ha terminado
por convertirse en un concepto mayormente empleado contra la



izquierda por unos motivos concretos. éQuién cancela a quién? ¢Cuadl
es el limite? Veamos un ejemplo que quizas ayude a esclarecer estas
dudas: la Universidad de Harvard retiré en 2024 la encuadernacion
de piel humana de un libro del siglo xix que formaba parte de su
coleccion bibliografica. La obra, escrita por Arseéne Houssaye a
mediados de la década de 1880, estuvo en la Biblioteca Houghton
desde los ahos treinta del pasado siglo. El origen de tan siniestra
encuadernacion no tiene que ver con el colonialismo ni los zoos
humanos habituales a final del siglo xix e inicios del siglo xx en
Europa. Como su retirada tampoco tiene que ver con descolonizar la
biblioteca. Sin embargo, todo ello confluye en que esta relacionado
con la preservacion de la dignidad humana. Segin contd la cadena
BBC en televisidon, Houssaye le habia regalado el libro a su amigo, el
doctor Ludovic Bouland, quien lo encuaderné con piel del cuerpo de
una paciente no reclamada que habia fallecido por causas naturales.
Utilizar aquellos restos humanos fue irrespetuoso y nada ético, de
modo que con retirar ese ejemplar se pretende restaurar la dignidad
de la mujer cuya piel fue utilizada profanando su cuerpo. Pero no fue
una ocurrencia extrana del doctor, ya que del siglo xvi al xix este tipo
de practicas era comun llevarlas a cabo.

¢Se considera oportuna la revision de estos casos antiguos con los
estandares éticos actuales? Existe consenso al respecto, pero en
redes sociales algunas personas tildaron la medida de woke. ¢Por
qué? Por relacionarla con el revisionismo histdrico desmedido, y no
se trataba de eso. Hay revisionismo que resulta ridiculo y luego hay
cuestiones que revisar simplemente porque hemos evolucionado
como civilizacion. El ejemplo de la retirada del ejemplar
encuadernado con piel humana es de justicia, no responde a una
ideologia de izquierdas ni de derechas, sino a la ética minima del
sentido comun. Reinterpretar la historia y tratar de generar nuevos
relatos del pasado destacando a personajes que quedaron
silenciados o cuya dignidad se vulnerd lleva a veces a meter con
calzador ideas que distorsionan la verdad. Tal seria el ejemplo de
narraciones historicas en las que se otorga protagonismo a quienes
en realidad no tenian voz porque las injustas condiciones de la



época les privaban de ella. Invertir los roles corre el riesgo de
incurrir en blanquear la historia cuando a menudo se pretende
repararla. No gqueremos fomentar el relativismo, pero mejor que
hacer callar a quien se equivoca seria dejarle exponer sus ideas e
ilustrarle, aportando datos congruentes, en caso de que no se
equivoque a proposito con la finalidad de manipular a los demas o
de favorecer a unos colectivos por encima de otros. Alrededor de
estas cuestiones pasa de puntillas la critica por el miedo a la
cancelacion, que, insistimos, no es una cultura pero si una tendencia
al alza.

En marzo de 2024 tuvo lugar el seminario «Feminismo y
cancelacion», organizado por la Asociacion Clasicas y Modernas en el
Centro de Documentacion y Estudios Avanzados de Arte
Contemporaneo (CENDEAC) de Murcia. En €l se analizaron aspectos
relacionados con el derecho a opinar en pleno siglo xxi y se
cuestionaron peligros como asumir que una parte de la poblacion se
crea con derecho a callar a la otra, ademads de reivindicar el didlogo
como punto de encuentro entre planteamientos distintos para
establecer la base de la convivencia democratica. No se estaba
acusando de silenciadora a la derecha precisamente, mds bien
parece que se sefalaba que esto pasa entre personas que se
consideran progresistas y lo aceptamos sin mas. Asimismo, se
abordo la cultura de la cancelacion como fendmeno social por el gue
se niega la oportunidad de expresarse a un individuo o a un grupo
debido a que sus opiniones son consideradas socialmente ofensivas
para un determinado colectivo, generalmente tipificado en riesgo de
exclusion. De ahi que se asocie a la izquierda en su faccion mas
moralista y no tanto a las personas conservadoras, paraddjicamente.
Es lo que el ensayista libanés Nassim Taleb llama «la dictadura de la
pequefa minoria» en su libro Jugarse la piel: asimetrias ocultas en la
vida cotidiana[28].

Rosa Maria Rodriguez Magda impartio la conferencia «Lo
posmoderno, lo woke y el feminismo» e, igual que Taleb, ponia
sobre la mesa la pregunta por esas personas que dan mas lecciones



que ejemplos y consiguen llegar al poder. Porque quienes mueven
los hilos no suelen mancharse las manos, no se juegan la piel, se
mantienen en un estrato de proteccion que no deja de ser una
diferencia de clase. La clase obrera y el activismo de a pie si
arriesgan cuando alzan la voz; por lo tanto, tienen menos
posibilidades de llegar a tomar las riendas, segun esta la I0gica. En
su controvertido libro, Taleb muestra que jugarse la piel puede
afectar a todos los aspectos de nuestras vidas: «Nunca confies en
nadie que no se juegue la piel. De lo contrario, los tontos y los
ladrones saldran beneficiados, y sus errores nunca los perseguirdn»,
asevera. Entonces, bajo el yugo de la precariedad salarial, Ia
amenaza de la cancelacion y la exposicion publica, ¢como va a haber
critica de arte que se juegue la piel? Hay absoluto terror a
convertirse en paria, a verse privado del imaginario carné de
progresista, feminista o ecologista si se pone en duda una opinion
ajena convertida en dogma al hacerla pasar por un hecho.

A la semana de celebrarse el mencionado seminario, la asociacion
organizadora era de las pocas en pronunciarse sobre un caso de
cancelacion bastante surrealista a raiz del episodio sucedido a la
antropdloga mexicana Marcela Lagarde en la Universidad
Complutense de Madrid. Lagarde es una de las activistas feministas
mas relevantes de la actualidad, acuno el término feminicidio y es
considerada un pilar en la lucha feminista de México y América
Latina. Fue invitada a Espafa para impartir una conferencia en la
Facultad de Ciencias Politicas y Sociologia, pero, apenas comenzo a
hablar, un grupo de personas encapuchadas se levanto a gritar
contra la ponente y fue acusada de transfobia. La decana de la
facultad, Maria Esther del Campo, tratd de mediar con los
manifestantes, pero no pudo hacer nada. El acto tuvo que concluir
en una sala mas pequefa a puerta cerrada por seguridad. La charla
iba sobre el borrado historico de las mujeres en general, no sefialaba
a las mujeres trans; sin embargo, los dnimos estan crispados y el
simple hecho de debatir sobre las mujeres como sujeto politico irrita
a personas que consideran que eso, en vez de ayudar, contribuye a
discriminar. Increiblemente, una representante internacional de la



lucha feminista paso a no ser considerada feminista por gran parte
del colectivo LGTBIQ+, demonizada por la comunidad trans y
sometida a improperios.

Profesionales que ejercen la critica y estan expuestos en medios,
foros publicos y redes sociales se ven amenazados por la cancelacion
constantemente. Pero, si sus voces no tienen una repercusion en la
esfera publica, entonces tampoco hay mucho que hacer. Hemos
mencionado en un capitulo anterior el caso de la artista Maria
Izquierdo. Pues Izquierdo también sufrid cancelacidn, hace casi un
siglo, y asi lo cuenta Clara Gonzalez: «Criticos, artistas y todo tipo de
personalidades salieron a cuestionar publicamente sus capacidades,
llegando incluso a afirmar que se le habian quitado los encargos por
su incapacidad técnica. Sus exposiciones y reconocimientos
nacionales e internacionales parecian no demostrar nada. Fueron
anos grises para la pintora, en los que todo su esfuerzo por hacerse
un nombre se fue al garete»[29]. En ese caso, la creadora mexicana
se vio sometida al rechazo descrito porque intentd abrirse paso en
un contexto de muralistas hombres que no querian a una mujer
artista ocupando ese espacio. Fue una cancelacidon machista a todas
luces.

Las amenazas y presiones contra los criticos han existido siempre,
pero quizas asistimos a un momento en el que quienes las ejercen
se sienten mas legitimados e impunes que nunca. El periodista
Salvador Enguix, en un articulo titulado «Asustar al periodista»
publicado el 31 de marzo de 2024 en el diario La Vanguardia
realizaba la siguiente reflexion sobre las presiones que reciben
quienes escriben contenido critico: «Preservar la integridad del
periodismo y asegurar su funcion vital en la sociedad es la Unica via
de dotar de fortaleza a la democracia, mas aun en estos tiempos en
que los canales digitales de distribucion estdn controlados por
empresas a miles de kilometros de distancia a las que solo les
motiva la cuenta de resultados y les importa poco el debate ético. Y
lo primero sobre lo que debe haber una respuesta contundente es la
condena contra cualquier amenaza o presion a periodistas o medios



de comunicacion, vengan de un jefe de gabinete, de un asesor
politico, de un diputado o de un ministro, porque no hacerlo animara
a otros a imitarlos desde la sensacion absoluta de impunidad.
Asunto, este, que deberia también hacernos reflexionar sobre si
nuestro sistema legislativo esta preparado para penalizar a los que
se creen con el derecho a asustar al periodista». A esto anade
Enguix que la libertad de prensa, derecho fundamental recogido en
todas las constituciones de los democracias de referencia, suele ser
la primera victima cuando los modelos liberales entran en crisis o
son violentados. Segun €|, en el pasado y en el presente, el primer
objetivo de los regimenes dictatoriales o populistas en Europa es
tender a controlar a los medios de comunicacion. Por eso su
independencia es tan importante y a la vez tan dificultosa.

Tratar de hacer algo diferente, salirse de la norma, opinar distinto a
la mayoria, es algo que ha tenido consecuencias terribles para
muchas personas. Gonzalo Torné, autor del ensayo La cancelacion y
sus enemigos, explicaba en su articulo «Los duefios de la biblioteca
y la libertad de expresion como problema» que atravesamos una
época en la que todo el mundo dice estar a favor de la libertad de
expresion, pero se intenta acallar a muchas personas porque «la
libertad de expresion no es siempre una y la misma. No existe
ningun sistema politico que se sostenga sobre el derecho de todos a
decir cualquier cosa en cualquier sitio y momento»[30]. La libertad
de expresion, segun Torné€, se articula con base en el espacio en el
que se pueden decir las cosas, qué personas pueden decirlas y
cuanto son escuchadas. Basandose en las teorias del filosofo John
Stuart Mill, se entiende que la libertad de expresion seria un sistema
defensivo contra el poder; no obstante, en su aplicacion surge la
tendencia a la censura. En la democracia moderna pasa a ser un
derecho, se respeta la libertad de hablar y, por lo tanto, el emisor de
una opinion la hace publica sin cortapisas, mas todavia con el
creciente acceso a los medios. Pero el contenido que emite esta
sujeto a criticas, independientemente de si esta fundamentado.
Cancelar no es criticar, es silenciar y condenar al ostracismo.



Mientras que Mill advertia sobre la tirania de las mayorias
democraticas en cuanto a poder expresarse, Torné afiade que «la
clase dominante impone por costumbre y constancia sus gustos y
opiniones. A veces perjudicando, reprimiendo o vejando a las
minorias. En este proceso no interviene la libertad de expresion sino
un poder blando, de penetracion lenta. Una difusion de ejemplaridad
y leves censuras. En ninglin momento se quiebra la legalidad
vigente». La mayoria dominante no es siempre la misma, el colectivo
que domina va cambiando y actla de manera desproporcionada al
disponer de altavoces para difundir sus mensajes y afear los de
quienes piensen diferente. Las nuevas «minorias emancipadas», dice
Torné aludiendo a Ortega, libran una batalla legitima en el campo de
la critica, empleando idénticas estrategias a las de quienes
dominaban, difundiendo sus costumbres, habitos y gustos, a la vez
que atacando y avergonzando a los otros. Una tactica tal vez justa a
ojos de algunos, pero tan ineficaz y ciclica que recuerda a la
demoledora frase de Gandhi: «ojo por ojo y el mundo acabara
ciego».

Las actitudes revanchistas se han instalado en los marcos poscriticos
para asombro de nadie y ante el cansancio de la critica. Esta manera
de relacionarse con el propio tiempo no se queda unicamente ligada
a la censura, sino que muestra uno de los mas fuertes sintomas de
la crisis del capitalismo actual. Como sentencia Castro Florez en su
libro Filosofia tuitera y estética columnista: «El capitalismo del delirio
financiero nos ha dejado a todos, literalmente, baldados»[31]. No
deja de haber motivos econdmicos tras las revanchas en busca de
una supuesta reparacion sin acudir a la justicia, a través del escarnio
publico y la exclusion. Incluso en términos de capital simbdlico, por
darse a conocer o adquirir cierta reputacion, igual que por el deseo
de imponer lo propio y que esto sea lo que impere, lo que gane mas,
lo que se traduzca en mejores cifras de visibilidad, seguidores,
contratos, ventas... Salvo contadas excepciones en las que la ira
ciega a quien ha sufrido un abuso, no encuentra una via legal de
gestionarlo y estalla en redes sefalando a su agresor, en los intentos
de cancelacion subyace la envidia por el ascenso social que apunta



Slavoj ZiZzek cuando reflexiona sobre la decadencia de la ética y los
peligros de no pensar. Por ello, el compromiso con la realidad social
de la gque se forma parte debe estar muy presente al escribir critica
de arte.

[1] A. Palomeque, Vivir peor que nuestros padres, Barcelona,
Anagrama, 2023.

[2]_Consultese [https://ladiaria.com.uy/cultura/articulo/2019/5/arte-

y-sociedad-con-el-teorico-espanol-francisco-jarauta/].

[4]1bid., p. 615.

[5]_Consultese
[https://fliphtmlI5.com/dbzuo/slkc/FD MAGAZINE 11/].

2010.

[Z].M. Rot, Infoxicacion: identidad, afectos y memoria, o sobre la
mutacion tecnocultural, Madrid, Paidds, 2023, p. 130.

[8] 1Ibid., p. 131.

[11] Y. N. Harari, Homo Deus. Breve historia del manana, Madrid,
Debate, 2017.

digital,_Barcelona, Anagrama, 2017.




[14] S. Ghisu, Elogio de la indiferencia o la tolerancia plena, Madrid,
Sequitur, 2014,

2016.

[16] M. Rot, Infoxicacion: identidad, afectos yy memoria, o sobre la
mutacion tecnocultural, Madrid, Paidds, 2023, p. 133.

[17] Ibid,

[18] J. Martin Prada, Teoria del arte y cultura digital, Madrid, Akal,
2023, p. 183.

2001, p. 112.

[20] A. M. Guasch, Arte y archivo. 1920-2010. Genealogias,
tipologias y discontinuidades, Madrid, Akal, 2011, p. 11.

1998.

[22].G. M. Borrds Gualis, Historia del arte y patrimonio cultural: una
revision critica, Zaragoza, Prensas Universitarias de Zaragoza, 2012,
p-_13.

[24]_Véase L. de Sutter (dir.), Poscritica, Buenos Aires, Isla Desierta,
2021.

[25] B. Contreras Tasso, La sabiduria prdctica en la tica de Paul



2003, p. 114.
[27].Ibid,, p. 119.

Barcelona, Booket, 2021.

[29] C. Gonzalez Freyre de Andrade, Un Van Gogh en el salon.
¢Quién dijo que la historia del arte no era divertida?, Barcelona,
Planeta, 2024, p. 338.

[30]_Consultese

[https://ctxt.es/es/20240401/Culturas/46119/Gonzalo-Torne-John-
Stuart-Mill-libertad-de-expresion-censura-cancelacion-democracia-

dominacion.htm].

[31] E Castro Fidrez, Filosofia tuitera y estética columnista, Murcia,
NewCastle, 2019, p. 47.







Conclusiones

Los autores menos hermeéticos, que escriben con claridad, sin perder
rigor por €llo y arriesgando, representan la promesa de un futuro
para la critica de arte actual. Lo que se dice claramente esta lleno de
sombras y matices, por eso la mejor escritura no es necesariamente
la mas visible, sino la que crece en los margenes. Asi lo entendia el
poeta y escritor francés de origen egipcio Edmond Jabeés, segun el
cual un libro es una perplejidad de la claridad. Pero la critica ha de
esquivar las respuestas univocas en un sistema en que se castiga
aquello gue Sara Mesa llamo «la escritura inddcil». El capitalismo
neoliberal se alimenta del arte pretendidamente critico que en
realidad no lo es, algo que Fernando Castro Florez denomina
«radicalismo subvencionado» y que tambien se ha instalado entre la
critica cultural. La combinacion del auge de lo serio impostado y lo
kitsch vacio, «lo cuqui»[1] y la critica descafeinada, puramente
descriptiva, descarta cualquier posicionamiento y reduce la critica a
algo anodino. El poco espacio profesional para su desarrollo por la
precariedad laboral es, probablemente, el mayor problema en este
campo. Los que arriesgan y se salen de la norma muchas veces
pierden gran parte de sus fuerzas en combatir diversas situaciones
precarias a las que se enfrentan.

Esa precariedad del trabajo es inherente al modelo neoliberal vy,
como sistema politico que lo abarca todo, tiene en lo estético su
motor principal. Se ha aduehado incluso de lo contracultural, porque
hasta la creatividad y la idea de emprendedor revelan una biopolitica
estética sometida a lo econdmico. La contracultura nacié como
resistencia, pero es ahora inseparable de la industria. El papel de la
estética deberia entenderse como proyecto politico, en el mejor de
los sentidos, y no como una filosofia del arte basada en un concepto



romantico del artista que vive de capital simbdlico, porque en
realidad es un trabajador al que afectan las dinamicas del mercado.

El analisis sobre la evolucion del arte desde la modernidad hasta la
contemporaneidad, junto con las reflexiones sobre el papel de la
critica de arte en la era del capitalismo cultural electrénico,
proporcionan una vision completa y matizada de los desafios y las
oportunidades que afronta el arte en el siglo xxi. Hemos abordado la
precarizacion del sector cultural a comienzos del siglo xxi,
comparativamente con el xx, enfocandonos en la critica de arte
porque las condiciones laborales inestables y la falta de apoyo
econdmico afectan a todos los profesionales culturales. Esto
pervierte el abanico de lecturas que se emiten sobre lo cultural, por
la dificultad de escribir textos profundos y arriesgados debido al
miedo a perder encargos o publicidad. Afadida a dicha problematica
se halla la ausencia de un eje principal en la critica de arte actual en
Espafia, que atribuimos a la creciente conceptualizacion del arte y al
distanciamiento del formalismo. Todo ello nos ha llevado a evaluar,
entre otras cosas, el impacto de las redes sociales y la tecnologia en
las profesiones creativas, asi como a la necesidad de repensar la
idea de independencia en el periodismo cultural.

La critica, aunque a veces incdmoda, puede ser constructiva si se
realiza desde un lugar de reflexidon y blusqueda de la verdad. Sin
embargo, en la actualidad, el mundo del arte y la critica se ven
afectados por dinamicas comerciales y de poder que distorsionan su
propodsito original. La polarizacion ideoldgica también ha permeado
el ambito cultural, lo que complica aliin mas el panorama. Es
determinante mantener un enfoque ético y responsable en nuestras
acciones y reflexiones. Una buena critica de arte no sera la que
simplemente demuestre que quien escribe sabe mucho sobre lo que
escribe, sino la que ofrece una mirada particular con afirmaciones
fundamentadas, mientras atiende al contexto social y la actualidad
del sistema artistico, porque nadie escribe, ni vive, en el vacio.



El revisionismo historico en la critica de arte ha sido una tendencia
importante a finales del siglo xx y principios del xxi, especialmente
en Espafa, donde se ha centrado en la memoria historica y la
reinterpretacion de eventos pasados. Santayana expreso la
importancia de conocer la historia para evitar repetir los errores del
pasado, y muchos artistas y criticos han abordado esta tarea con el
objetivo de concienciar al publico y comprender mejor el presente a
través del pasado. Sin embargo, la politizacion del arte parece
inevitable, ya que incluso las formas mas decorativas o apoliticas
tienen un posicionamiento implicito y eso conlleva asumir riesgos
como el del sefialamiento y la cancelacion. En Espafia, la
polarizacion politica ha influido en la programacion cultural de los
museos y centros de arte, generando demandas de representacion
por parte de diferentes sectores ideoldgicos.

Recuperar la memoria historica a través del arte es una prioridad
para muchos artistas y criticos, y se ha extendido a temas como el
colonialismo, provocando que algunas autoridades se lleven las
manos a la cabeza. {Cambiaran las colecciones de nuestros museos
por revisar el pasado de sus obras con criterios del presente? La
realidad es que reflexionar sobre los origenes de algunas colecciones
es pertinente pero genera cambios muy leves, a efectos practicos se
quedan en lo simbdlico. Por eso no hay que temer al pensamiento
decolonial, que ofrece una perspectiva critica sobre el poder colonial
y la persistencia de sus efectos en la sociedad contemporanes,
incluidas la division internacional del trabajo y la homogeneizacién
cultural impuesta por el capitalismo global. Este enfoque destaca la
importancia de escuchar las voces de aquellos que han sido
histdricamente marginados o silenciados; no pretende, en principio,
que esas voces sean ahora las que ejerzan el poder sobre otras.

La interseccidn entre el pensamiento decolonial y las cuestiones de
género, como lo cuir, desafia las categorias binarias y promueve una
comprension mas inclusiva de la identidad y la lucha por los
derechos humanos, algo que se presupone positivo hasta que
emplea para generar guetos de uso partidista o revanchista a nivel



politico. Sin embargo, es importante reconocer que las identidades
no implican necesariamente una posicion politica especifica y que la
construcciéon de un sujeto politico antagonista requiere superar las
trampas de las identidades predefinidas. En este sentido, figuras
como Linda Nochlin han contribuido a elaborar un nuevo tipo de
discurso y de genealogia, como la reorganizacion de exposiciones
para incluir artistas mujeres y ofrecer un contrapunto a la narrativa
dominante.

No obstante, la critica de arte también se enfrenta a la tendencia de
convertir las causas sociales en oportunismo lucrativo. Algunos
criticos han optado por aprovechar la coyuntura con estrategias
provocativas y polémicas para ganar visibilidad, lo que ha generado
debates sobre la €tica y la responsabilidad en la critica de arte. En
Ultima instancia, todavia desempefia un papel necesario para la
comprension y apreciacion del arte en la sociedad contemporanea,
pero no olvidemos que se da en un contexto determinado del que le
es imposible escapar. La critica de arte se ha visto influida por la
proliferacion de listados y rankings que determinan quién es
relevante en el campo cultural, una medida para acrecentar la
competitividad propia del sistema econdomico en el que se
desenvuelve. Estos listados a menudo tienen un impacto significativo
en la percepcion publica y la carrera de los profesionales del arte.
Sin embargo, también plantean retos, como la ruptura con la
dependencia del capital simbdlico y la tendencia a priorizar la
visibilidad sobre la calidad del trabajo. Ademas, la creciente
comercializacion del arte ha llevado a la emergencia de figuras como
los copywriters del arte, cuyo enfoque en la venta y el marketing
puede desvirtuar el valor intrinseco de las obras. En este contexto, la
critica de arte afronta la responsabilidad de mantener la integridad y
la honestidad a la hora de analizar los cambios en el panorama
cultural contemporaneo.

Una posible via para atajar algunos de los problemas mencionados
podria ser fomentar una mayor conciencia critica en la sociedad,
promoviendo la educacion en habilidades de pensamiento critico



desde edades tempranas. Podrian establecerse medidas para
garantizar la transparencia en la publicidad y evitar la influencia
indebida de intereses comerciales en la opinidn publica. Si criticamos
la transformacién del individuo en un objeto de consumo y
reflexionamos sobre la relacidn entre arte, politica y conciencia de
clase, es para destacar la necesidad de recuperar el papel critico del
arte y la importancia de mantener una perspectiva politica en la
cultura, porque sélo desde ahi se puede remover conciencias. Por
ello, hemos expuesto argumentos suficientes para cuestionar la
complacencia de la critica de arte y la influencia del mercado en su
desactivacion.

¢Como preservar la validez y relevancia de la critica en un contexto
donde las relaciones personales y los intereses econdmicos influyen
tanto? En este libro hemos explorado las causas y consecuencias de
las malas practicas en el ambito artistico, asi como lo que se
entiende en el presente por buenas practicas. Repasamos una
seleccion de perfiles criticos que sirve como ejemplo de cdmo es
posible mantener la integridad y la coherencia profesional en el
mundo del arte, incluso después de ocupar cargos de liderazgo en
instituciones culturales. La capacidad de algunos profesionales para
reinventarse y seguir haciendo aportaciones significativas demuestra
que es posible sortear el conflicto de intereses, manteniendo unos
valores incluso en entornos muy competitivos. De modo que esta no
es un lectura pesimista del estado de la critica de arte en la
actualidad, sino una manera de poner sobre la balanza aspectos
negativos y positivos en forma de ejemplos que inviten a conocer
mejor esta area.

La pregunta sobre si el critico debe ser fiel al mensaje del artista es
recurrente en el debate en el que nos hemos adentrado. La
perspectiva y los valores del critico influyen en su interpretacion, lo
que puede generar cierto sesgo, evidentemente. Las revistas de arte
y los suplementos culturales proporcionan un espacio para la critica,
el analisis y la difusidon de eventos y obras culturales, por eso no hay
que dejar de prestarles atencion. No obstante, de nuevo, afrontan



escollos tales como la influencia de la publicidad encubierta o no y la
necesidad de adaptarse a los cambios en los medios de
comunicacién, como la digitalizacion. Ademas, aunque estos
espacios reflejan la diversidad de opiniones y perspectivas dentro del
ambito cultural, a veces pueden carecer de criticas verdaderamente
disidentes debido a diversos factores, como la autocensura que se
practica con el proposito de evitar conflictos.

Vivimos en un sistema cargado de hipocresia, qgue nos homogeniza
al tiempo que demanda originalidad, novedad y rapidez. La
aceleracion de cualquier tipo de proceso, incluido el creativo, ha
empujado al capitalismo mas alla de sus limites, como vaticinara
Mark Fisher. Hace un siglo, en 1925, Stefan Zweig escribia en su
articulo «La monotonizacion del mundo» que le preocupaba la
evaporacion de lo particular en las culturas, cada vez mas rapida,
haciendo que las ciudades europeas se pareciesen enormemente a
sus o0jos. «Todo se vuelve mas uniforme en sus formas de vida
exterior, todo se nivela a un esquema cultural homogéneo. Las
tradiciones individuales de los pueblos se van desgastando, los trajes
tipicos se uniformizan, las costumbres se internacionalizan. Los
paises, en cierto modo, parecen imbricarse cada vez mas, la gente
parece vivir y actuar de acuerdo con un mismo esquema, y cada vez
son mas las ciudades que se asemejan entre si en su aspecto
exterior»[2].

Como intelectual comprometido, desde la década de 1920, Zweig se
posiciond vehementemente contra las doctrinas nacionalistas v el
espiritu revanchista de la época, atisbando algunos de los problemas
que traeria consigo la globalizacion, fenédmeno muy posterior a su
muerte, con una lucidez a veces premonitoria. Releer sus textos a la
luz del actual contexto europeo es interesante. Cuando hablaba de la
conquista de Europa por parte de América, en el periodo de
entreguerras, apuntaba que no nos dariamos cuenta porque «los
vencidos son siempre personas que piensan con demasiada
lentitud»[3]. También introducia la idea de lo maquinal y el hecho de
que la sujecidon econdmica supusiera un peligro intelectual, dos



cuestiones que han salido a colacidén en nuestro analisis sobre la
critica.

La etapa del capitalismo neoliberal que experimentamos en el primer
cuarto del siglo xxi ni siquiera favorece a la derecha exactamente, y
esta es una singularidad alarmante. En efecto, las personas
conservadoras que se podian haber visto alineadas con los valores
que promueve la economia del individualismo estan, a estas alturas,
igual de atrapadas que las progresistas. Porque la hoja de ruta no la
marca, en términos generales, una ideologia sino un sistema fallido
cuyas consecuencias sufren todas las personas tarde o temprano.
Las desigualdades e injusticias derivadas de la precariedad a la que
hemos llegado influyen negativamente en la mayoria, quedando una
elite muy reducida que aun goza de beneficios pero que en realidad
vive a un ritmo y bajo unas premisas que incluso impiden el disfrute
pleno de tal margen de riqueza. Si alrededor todo apunta a que hay
gue conseguir mas, que las empresas deberian de estar en un
crecimiento perpetuo, que lo que uno tiene siempre es inferior a lo
que otros tendran, que la superacion personal no tiene limites y la
competitividad es ley, por mucha riqueza que se acumule las
desgracias vendran solas. Un sentimiento de insatisfaccion mantiene
al mundo ocupado en producir, consumir y acumular, sin tiempo para
las pausas que requieren la creatividad, el arte y el pensamiento
critico. Por eso consideramos que el arte nos iguala como humanos y
que tal vez el ejercicio de la critica ayude a abrir los ojos para
identificar de donde vienen los problemas y reconocernos en los
otros. Eso si todavia tiene pulso, si se pone a la altura del desarrollo
de la creacion artistica y se permite correr riesgos.

Hemos visto que la comunicacion del sentir que es la obra de arte se
encuentra atada a espacios semidticos, identitarios y politicos. El
arte contemporaneo sigue creando jerarquias y formas que asientan
el valor de las obras, habitualmente determinadas por estructuras
sociales ambiguas. Esto, unido a la problematica de la posverdad,
que surge en la hegemonia propagada por discursos subjetivos a
través de noticias falsas y bulos tendenciosos, ha puesto en



entredicho la utilidad de la critica. Sin embargo, tal como dice Jorge
Carrién en Membrana, su novela fantastica sobre el museo del siglo
xxi: «El propio critico debe ser el primero en ponerse en crisis
cuando teje critica verdadera»[4].

Nos encontramos en un periodo de incertidumbre y no conviene
creer en ninguna prediccion hecha mas alla del corto plazo. El
diagndstico aqui elaborado concluye que, si bien hemos entrado en
una voragine de opiniones a menudo sin fundamento, la busqueda
de argumentos racionales y analisis que otorguen valor al
pensamiento desde el ambito artistico no ha cesado, sélo se ha
reducido. La critica no habla de verdades absolutas porque nunca lo
ha hecho, pues es subjetiva, aunque parta de una informacion
supuestamente objetiva.

Podemos y debemos discutir que siga habiendo trafico de influencias
en el sector, ya que ignorarlo supone alimentarlo en cierto modo al
dejar que crezca. Sin debate no se estimula el pensamiento critico,
por lo que ampliar horizontes mas alla de un circulo de confianza en
el que se comparten ideales y valores resulta (til a fin de tomar
perspectiva sobre las cosas, ademas de fomentar la convivencia con
quienes piensen distinto a nosotros. Tal vez la utopia en la que todo
el mundo viese las cosas de la misma manera fuese en realidad una
distopia de homogenizacién forzada. Aceptemos también que existen
temas que desconocemos Y es perfectamente licito dejarlos a un
lado si no queremos opinar sobre ellos, porque no hace falta ni es
recomendable opinar de todo a todas horas. Para escribir critica de
arte se ha de conocer aquello de lo que se escribe y saber
comunicarlo, no ser capaz de predecir qué artista va a vender mas
obras en los proximos meses. Las adivinanzas de caracter predictivo
se las dejaremos a los algoritmos.

Decia Albert Einstein que el mundo tal como lo hemos creado es un
proceso de nuestro pensamiento, por lo tanto no se puede cambiarlo
sin cambiar antes nuestra forma de pensar. Ahi entra la recuperacion
de nuestra capacidad imaginativa. «Ante la sumision al dinero, el



periodismo cultural pierde la batalla. No quedan criticos que tengan
relevancia en el gusto de las personas», afirmaba David Trueba en
una charla el 5 de abril de 2022 en el Circulo de Bellas Artes de
Madrid. No es un secreto que la literatura esta inmersa en redes
capitalistas, pero la escritura puede ser resistencia.

De hecho, carecer de una ficcion compartida del futuro es un
problema que se ha explorado desde la literatura; por eso muchas
de las novelas actuales exploran las posibilidades del presente para
producir futuro. El Premio Nobel de Literatura J. M. Coetzee, escritor
y novelista sudafricano nacionalizado australiano, es conocido por su
estilo de escritura distintivo y su exploracidn profunda de temas
como la injusticia social, la opresion y la soledad humana. Ademas
de su prolifica carrera como novelista, también ha realizado
incursiones en el género del ensayo y es considerado un destacado
critico literario. En su obra emplea la ficcion por su capacidad para
invitar al lector a imaginar y cuestionar, consciente de que el
lenguaje es un arma poderosa que puede utilizarse tanto para unir
como para dividir. En este sentido, la escritura se convierte para
Coetzee en una poderosa herramienta de cambio social y representa
una forma de resistencia capaz de trascender las limitaciones del
mundo tangible. Asi, entendemos que ejercer la critica escribiendo
puede ser una forma de resistencia contra la indiferencia, la
precariedad y la injusticia.

El futuro de la critica de arte seguramente estara influido por la
tecnologia y los cambios en los medios de comunicacion de los que
hemos estado hablando en este ensayo. La IA podria desempefiar
un papel en la generacion de analisis y textos que aparenten ser
criticas, aunque es poco probable que reemplace completamente el
juicio humano y la perspectiva subjetiva. Ademas, la ética en el
periodismo cultural serd cada vez mas importante, especialmente en
un contexto donde las noticias falsas y la desinformacion son
amenazas notables. No en vano, la critica es un proceso interactivo y
dindmico que involucra la conversacion y el debate entre diferentes
puntos de vista, algo que una IA no puede llevar a cabo de forma



eficiente. Lliegamos a la conclusién de que, aunque la IA puede ser
una herramienta complementaria, nunca reemplazara la perspectiva
humana y la experiencia personal en la critica de arte.

Entonces, ¢donde queda el impacto de la deriva tecnoldgica? Por un
lado, el acceso a plataformas digitales y herramientas virtuales
ofrece nuevas formas de trabajar y difundir informacion sobre
proyectos artisticos. Sin embargo, el uso excesivo de las redes
sociales y la influencia de los algoritmos pueden distorsionar la
percepcidn publica e incluso comprometer la privacidad de los
criticos. La privacidad y la proteccion de datos se vuelven
especialmente relevantes en un entorno donde la exposicion en linea
puede tener repercusiones personales y profesionales. La necesidad
de preservar la autonomia y la capacidad critica en un contexto
dominado por algoritmos y tendencias digitales es fundamental para
mantener la integridad de la profesidn y de sus trabajadores.
Asimismo, la revalorizacion de las humanidades y la reflexion critica
apreciamos que se estan convirtiendo en aspectos clave para
contrarrestar la propagacion de desinformacion y teorias
conspirativas.

Para recuperar las humanidades y evitar una concepcion
instrumental y utilitaria de la vida humana surgio en el siglo xx el
humanismo critico. Se trata de una corriente filoséfica que enfatiza
la importancia de la razdn, la ética y la justicia social. Centrada en
cuestionar y examinar criticamente las instituciones y estructuras
sociales para promover el progreso y la igualdad, uno de sus
maximos representantes es un autor al que hemos recurrido
frecuentemente a lo largo de estas paginas: Tzvetan Todorov. El
humanismo critico de Todorov se enfoca en la exploracion de la
condicién humana a través del analisis de la literatura, la historia y la
filosofia. Su enfoque se basa en la reflexién sobre las complejidades
y contradicciones de la experiencia humana, con énfasis en la
tolerancia, la comprension intercultural y la bisqueda de la verdad.
Si entendemos la critica de arte como un ejercicio intelectual
dedicado a pensar las dimensiones creativas de lo humano y



comunicarlas de la mejor manera posible, entonces conecta con el
humanismo critico. Por eso Todorov escribid tanto sobre critica
literaria y se intereso por la critica cultural, aunque no abordase la
critica de arte propiamente dicha.

Las microutopias, las microsituaciones y los microprocesos de los
que hablaba Jarauta podrian formar parte de esas ficciones
colectivas de las que adolece nuestra sociedad. El sociologo
estadounidense Erik Olin Wright consideraba que no se ha trabajado
en formas no capitalistas de organizar la vida economica y social
porque la idea de imaginarlas linda con la utopia para la mayoria de
los pensadores[5]. Por otro lado, parece innegable que, en las
ultimas décadas, el inicio de los debates académicos sobre el arte ha
tenido mds que ver con su forma, su técnica y su tematica que con
los procesos de produccion y las condiciones en las que viven los
artistas. Gran parte de los criticos de arte actuales ejerce la docencia
y se mueve en el entorno académico, precisamente porque ello
proporciona el sustento que la escritura ya no es capaz de asegurar.
Pero algunos abandonan el terreno académico cuando se adentran
en el ejercicio de la critica y traspasan las barreras del marco
hegemonico. Al salirse de lo consabido, se puede proyectar ideas
que desafien las normas establecidas y propongan alternativas al
statu quo.

Desde la critica independiente es posible contribuir a cuestionar y
desafiar las narrativas dominantes, incluido el realismo capitalista. Al
analizar y reflexionar sobre las obras de arte desde diversas
perspectivas, la critica es capaz de contribuir a la generacién de
nuevos modelos en los que se mejoren las condiciones del trabajo
creativo. Para lograr un cambio significativo y sostenible se tendria
que llegar a consensos que no se vislumbran a corto plazo. El futuro
del critico de arte depende en gran medida de su capacidad para
adaptarse al tiempo presente, sin sucumbir a la comodidad de
instalarse en la provocacion para llamar la atencién o la sumision
para seguir la corriente. El respeto por la diversidad de opiniones y
la promocidn de un didlogo abierto y constructivo son buenas bases.



Finalmente, para que la critica de arte se lleve a cabo desde un
posicionamiento claro y sin condicionantes, podriamos considerar
estas tres cuestiones que han ido surgiendo a colacion: mantener el
entusiasmo, recuperar la privacidad y no tener miedo a rectificar. El
entusiasmo puede impulsar a explorar nuevas perspectivas y
enfoques criticos, si se canaliza apropiadamente y se emplea como
elemento motivador, sin que se instrumentalice, como advertia
Remedios Zafra. Encontrada la motivacion, es importante proteger la
independencia v la integridad, evitando influencias externas que
puedan sesgar el juicio de los criticos. Siguiendo las ideas de Carissa
Véliz, sdlo la privacidad garantiza la libertad de expresién vy el
pensamiento critico genuino, en un momento en el que las redes
sociales exponen en demasia y el periodismo se ha visto
peligrosamente sefialado por la polarizacion politica. Hay que tomar
las riendas del reflejo virtual propio, dosificando cada uno el acceso
a las redes y la informacién que se quiere compartir. Por ultimo, una
vez se ha emitido la critica, es fundamental permanecer flexible y
estar dispuesto a corregir errores. O sea, como diria Raquel Martos,
no tener miedo a rectificar. La critica debe estar abierta al didlogo y
al aprendizaje continuo, asumiendo que rectificar es una muestra de
integridad y compromiso con la profesion.

politicos, Barcelona, Plataforma, 2017.

[3].Ibid., p. 57.
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[5] Véase E. O. Wright, Construyendo utopias reales, Madrid, Akal,
2014.







Artefactos es una provocacion a pensar fuera de los limites
de un relato cultural estancado.

Desde el rigor, esta coleccion retne a autoras y autores que
derriban las fronteras impuestas a ambitos como la historia

o el arte, y plantean respuestas diferentes a nuevas -y viejos—
problemas, abordando temas para los que no sabias que
necesitabas una respuesta.

Una punta de lanza que demuestra que las Humanidades,
cuando son solidas y se cuentan para la mayoria, tienen un
valor social irrenunciable.
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