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				Introducción

				Por: Diego S. González Ojeda, editor

				Hoy en día los términos ‘arte’ y ‘estética’ designan ámbitos del pensamiento autónomos y muchas veces co-dependientes. Considerados por separado movilizan un flujo de prácticas y discursos que responden a modos de existencia que han tenido lugar en distintas épocas y escenarios. Su potencia se ve favorecida cuando entre ambos cauces se propician relaciones que, combinadas, nos dan la ocasión de producir otros sentidos.

				Estamos habituados a experiencias cuya diversidad e intensidad ponen constantemente a prueba nuestra capacidad de asimilación y desde luego configuran las actitudes que individuos y grupos sociales asumimos ante «lo sensible». Con la serie «Artes y Estéticas» queremos desplegar ejercicios de enunciación susceptibles de ponerse en común a través de la escritura. Nos hemos propuesto la publicación de ensayos sobre fenómenos estéticos y artísticos, en lengua española, fruto de investigaciones académicas que articulan la creación en las artes con la reflexión teórica.

				La intención de plantear el título de la serie en plural pretende atender la multiplicidad de visiones que se generan en torno a estos temas, así como propiciar discursos inter y transdisciplinarios, divergentes, críticos y propositivos.

				Nos manifestamos abiertos a contribuciones académicas provenientes de varios territorios, pero queremos incidir decididamente en el ámbito ecuatoriano, por lo que procuraremos dedicar el mayor espacio posible a los aportes que aborden directa o indirectamente los fenómenos artísticos y estéticos relacionados con Ecuador, toda vez que en nuestro país son escasas las publicaciones en formato de libro, sobre estética teórica y aplicada.

				La nuestra, procura ser una contribución que se suma a esfuerzos emprendidos en las últimas décadas por proyectos editoriales promovidos desde la esfera pública y privada, algunos de los cuales son referentes ineludibles para el campo que nos ocupa1.

				“Artes y Estéticas” se abre con la participación de autores de Ecuador y España, vinculados a círculos universitarios, quienes abordan temas diversos a través de un total de seis capítulos. El acento de los ensayos se lo ha puesto 
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				en el campo las todavía denominadas Bellas Artes, y de manera particular su articulación con la docencia, investigación y gestión, exceptuando un capítulo dedicado a la Literatura.

				El primer capítulo corresponde al ensayo de Isusko Vivas y Amaia Lekerikabeaskoa, quienes se instalan en el actual modo de existencia del arte en nuestros ámbitos universitarios. Desde tal posición los autores trazan la triangulación creación-enseñanza-investigación sobre la que desarrollan un ejercicio crítico dirigido contra aquellos hábitos académicos que pretenden dotarnos de teorías, a espaldas de los procesos propios de la práctica artística. Sabemos que la presencia de las disciplinas artísticas en las universidades resulta cuando menos conflictiva, por todo cuanto de sensibilidad y subjetividad se compromete, pero también porque los marcos de referencia vigentes que sirven para evaluar los aportes que se generan desde el campo de las Bellas Artes, no deja de remitir a modelos cientificistas incapaces de valorarlos.

				Tomando como ejemplo la escultura contemporánea, no representacional y en el contexto de su campo expandido, los autores nos plantean sugerentes cuestionamientos sobre el alcance de este tipo de concepciones en la esfera de la educación formal. El predominio de los esquemas interpretativos con los que la sociedad acostumbra a aproximarse a las artes, haría inviable la superación de una situación en la que la producción artística se refrenda en función de lo que significa.

				Por su parte, José Luis Crespo Fajardo dirige su mirada a las prácticas académicas y actitudes sociales asociadas a la relación entre creatividad y salvaguarda del ambiente, sobre la base de casos concretos de Ecuador y España. Conocedor de ambos contextos, Crespo es capaz de establecer una aguda comparación de lo que ha sucedido al respecto de las manualidades con materiales reciclados en la última década: trabajos de grado y proyectos tendientes a concienciar a los individuos, en especial desde temprana edad y en el marco de la educación formal.

				Valiéndose de un estudio comparativo, J. L. Crespo nos permite valorar lo que hay de común en los esfuerzos de ambos países a favor de la difusión de la cultura del reciclaje dirigida hacia la población más joven. Así mismo, se dejan ver los marcados contrastes en lo que respecta a los logros de la gestión pública en cada caso: España, con unas políticas que favorecen el reciclaje en 
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				origen (existencia y gestión de contenedores, por ejemplo) y la participación de la ciudadanía y las empresas; Ecuador, con una creciente preocupación por los tópicos ambientales, pero sin que se llegue a la decisión política de las entidades gubernamentales de poner límites a las cotas de contaminación de las empresas y a dotar a la ciudadanía de contendores y otros medios necesarios para conseguir una gestión de los desechos, consecuente con el ambiente.

				Valiéndose de una metáfora proveniente del campo de las máquinas técnicas, Ana Arnaiz e Iskandar Rementeria inciden en la articulación entre arte y cultura a través de la Estética. Así como se le exige, la transmisión de potencia, este trabajo afirma la importancia de la Estética en una mediación crítica entre el arte y la cultura.

				Los autores toman como ejemplo el caso del escultor Jorge Oteiza y su contexto del País Vasco. Son conocidos los esfuerzos de este artista por provocar tomas de conciencia cívicas y espirituales desde el arte, en parte derivadas de su interpretación estética, elaborada en los años cuarenta del siglo XX, de los conjuntos megalíticos prehispánicos de San Agustín y San Andrés, en Colombia.

				De la interpretación oteiziana de estos yacimientos arqueológicos, se destacan dos funciones claves para el arte: el proceso de creación del sujeto-artista y el rol de su labor en la transformación de la cultura de su época. El proceso de creación artística conlleva un potencial que favorece la desalienación, vivida en primera instancia por el artista, pero susceptible de ser puesta en común con la ciudad, lugar privilegiado para la construcción del sentido en la sociedad moderna. Los autores analizan esta posición, dejando ver sus fisuras, pero también los valiosos devenires a los que ha dado lugar.

				Paz Tornero nos llama la atención sobre una de las oportunidades más valiosas para el desarrollo del pensamiento, pero al mismo tiempo una que comporta un alto grado de dificultad en los actuales ambientes universitarios: la transdisciplinariedad. El caso central de su exposición es el trabajo de Joe Davis, artista norteamericano que ha sabido establecer un tejido de vasos comunicantes entre campos de conocimiento que tradicionalmente se mantienen alejados, un ejercicio tal que ha dado lugar a la aparición de lo que se conoce como bio-art o space-art, tendencias surgidas en lo que va del siglo XXI. La versatilidad de Davis, capaz de manejar por igual el lenguaje 
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				científico y el artístico, resulta ejemplar para los propósitos de este ensayo, que nos lanza a escenarios todavía poco conocidos en nuestros contextos.

				Quizá poco pueda discutirse sobre la capacidad de provocación de interesantes aperturas derivadas de la combinación transdisciplinaria entre arte y ciencia. Sin embargo, la autora también nos pone en evidencia las dificultades a las que se enfrentan estos esfuerzos que todavía no consiguen una recepción favorable en los entornos académicos de nuestros países, razón por demás para resistir, en el sentido de sostener la lucha desde los terrenos académicos en los que nos movemos, a favor de articulaciones enriquecedoras y transformadoras con el afuera de la Academia.

				Dedicamos el siguiente capítulo a nuestro contexto más cercano. Así, el trabajo que hemos hecho junto a Claudia Cartuche y Elena Malo, llama la atención acerca de los procesos de diseño curricular que han experimentado los programas formativos en arte en la Universidad Técnica Particular de Loja (UTPL), dentro de un arco temporal de más de cuatro décadas.

				Sobre la base de una investigación documental, en este texto se ensaya una periodicidad que, partiendo de la primera mitad de la década de 1970, se despliega en tres momentos marcados sucesivamente por la Escuela de Bellas Artes, la Carrera de Artes Plásticas y Diseño y la Carrera de Artes Visuales, en tanto dispositivos institucionales que juegan un rol protagónico en el escenario artístico del sur del Ecuador. Se trata de un ejercicio historiográfico y autocrítico, dada nuestra participación en varios procesos de planificación macrocurricular. Pero también comporta la perspectiva propia de una posición de umbral, desde la que miramos el pasado y avizoramos el porvenir de lo que hacemos, con ciertos bloques de continuidad, pero también de rupturas.

				Por último, el ensayo de Fausto Aguirre acerca de Pablo Palacio, destaca la figura y el pensamiento del célebre escritor lojano, analizando principalmente la influencia que Heráclito de Éfeso, habría tenido en su producción literaria. La obra de Pablo Palacio es una rara avis en el panorama de la literatura ecuatoriana de la primera mitad del siglo XX, si consideramos que el medio cultural de su época estaba marcado todavía por el romanticismo y por el realismo social, tendencia esta última correspondiente con el programa ideológico propio del emergente socialismo de la década de 1920.
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				El autor de este capítulo nos recuerda que, pese a su militancia en el Partido Socialista, Pablo Palacio se desmarca de la estética dominante asumiendo un compromiso con la libertad de pensamiento, sin abandonar su apuesta por la dialéctica, tal como la concebía Heráclito. El repaso que se nos muestra, de los personajes palacianos y de episodios de la propia vida del escritor, nos instala justamente en la tensión propia de una vida en la que los contrarios se anudan en un juego inmanente, en el cual los jugadores ganan y pierden al mismo tiempo. Pero, como nos muestra el autor, Pablo Palacio no se contenta con remarcar esta situación, sino que, a través de su literatura lucha al lado de aquellos personajes que el progreso triunfalista relegó a la cárcel o al manicomio, una lucha que sin saberlo él mismo encarnará en su propia existencia.

				No nos queda más que dejar en manos del lector el recorrido por el itinerario que hemos esbozado, a la espera de una recepción atenta y crítica de este primer volumen.

				Notas:

				Hacemos alusión a trabajos tales como la Biblioteca Básica del Pensamiento Ecuatoriano, surgida a inicios de la década de 1980 y gestionada por la Corporación Editora Nacional y el Banco Central del Ecuador. Destacamos en particular los volúmenes dirigidos por Daniel Prieto Castillo y Edmundo Rivadeneira, respectivamente, sobre Pensamiento estético ecuatoriano y Teoría del arte en el Ecuador. Hemos de reconocer la labor editorial de otras instituciones de nuestro país que han atendido los temas que nos ocupan, como la Casa de la Cultura Ecuatoriana “Benjamín Carrión”, el desaparecido Fondo de Salvamento del Patrimonio Cultural de Quito (hoy Instituto Metropolitano de Patrimonio), el Ministerio de Cultura y Patrimonio, la Facultad Latinoamericana de Ciencias Sociales y la Editorial Abya-Yala (vinculada a la Universidad Politécnica Salesiana). El interés de los últimos años en la investigación en Arte y Estética, ha abierto las puertas a una creciente producción de tesis de Máster y Doctorado de investigadores ecuatorianos, muchas de las cuales se hallan disponibles en los repositorios digitales de universidades, así como también en proyectos editoriales surgida y la colaboración con colegas provenientes principalmente de universidades de Latinoamérica y España.

				Fuera de este marco cabría referir las publicaciones desprendidas de exposiciones presentadas en ciudades como Quito, Guayaquil y Cuenca, así como la emergencia en la era de la Internet de blogs tales como Río Revuelto y Paralaje. xyz que reúne valiosos y agudos ensayos acerca del arte contemporáneo y temas conexos.
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				 Aportación del ámbito de la escultura a la enseñanza e investigación universitaria de las artes plásticas. Desde la praxis contemporánea hacia una metodología de orientación práctica para la fundamentación estética

				Isusko Vivas Ziarrusta, Amaia Lekerikabeaskoa Gaztañaga,

				Universidad del País Vasco (UPV/EHU)

				Facultad de Bellas Artes, Departamento de Escultura.

				Prólogo anticipatorio a modo de introducción: a través de los ‘paisajes’ del arte. Sobre la ‘pincelada escultórica’ que talla/modela campos abiertos y expandidos

				Muchas son las discrepancias en cuanto a qué significa investigar en creación artística y visual, y cómo dar cuenta de ello. (Brea, 2004, s/p.)

				Partimos de la base de que uno de los frutos más cautivadores que la creación artística obtendría, de una fértil tierra abonada en paralelo al desarrollo de muchos de los acontecimientos sorprendentes acaecidos en el siglo XX que acabamos de dejar atrás, sería precisamente la idea de emancipación. De novedad histórica, esta idea se instituye liberándose de encorsetamientos anteriores y se traslada hacia el ‘ímpetu revolucionario’ del propio ser subjetivo del artista, pero transcrito y visualizado colectivamente.

				Lo cual sucede cuando ‘liberados’ ya (aunque fuera metafóricamente) de las costumbres y tradiciones previas, la modernidad interrumpe la mirada complaciente hacia el pasado e irrumpe en una línea temporal impulsiva casi instantáneamente, con la interposición de una objeción interrogativa que asienta no ya solo la sospecha sino la negación del pasado histórico como 
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				raigambre válida para construir el presente y mucho menos el futuro. Se atisba así una nueva veta en la temporalidad narrativa que vendría a re(d)escribir sobre el palimpsesto de la historia y a redescubrir unos nuevos principios sustentados, básica y esencialmente, en esos grandes relatos emancipadores. Al albur de dichos rayos cálidos de la modernidad, libre de las representaciones y más aún de las angosturas figurativas, las gestas del arte de la vanguardia percibieron enseguida la hora clave de levantar cabeza.

				Entonces la propia escultura se volvió abstracta, de algún modo, rechazando cada vez con mayor ahínco deudas pretéritas como podía ser la función de monumento conmemorativo, bajo los efluvios de cambio en los sobresaltados años de la vanguardia.

				Además de la creación propiamente dicha, la necesidad y querencia de enseñar el arte (léase artes plásticas en este contexto) comulgaría pronto con las nuevas tendencias programáticas y con los nuevos procesos materiales del arte.

				En el fondo, sin embargo, subyacían las sombras alargadas de antiguos paradigmas no totalmente descartados, difíciles aún para desprenderse de las novedosas indumentarias ‘modernas’.

				La educación adaptada a las nuevas situaciones, por lo tanto, añadiría un cuerpo conceptual importante como tesoro netamente moderno a la tradicional preparación del artista para la adquisición de una serie de ‘herramientas materiales’ y procedimentales por otra parte ineludibles, pero adjuntando otros roles al ‘ser artista’ y al conformarse como tal en el seno de los procesos cambiantes de la sociedad. Bajo el influjo del progresivo motor que marchaba hacia delante a velocidad de crucero el artista moderno, atizador del ‘fuego de esa modernidad’, debería hacer notar una presencia indispensable en las estructuras de re-cambio socio-cultural.

				En el ecuador del siglo XX, terciado por los preludios e interludios de las catarsis y el Holocausto de la II Guerra mundial, muchos sintieron que los sueños y utopías imaginadas por el ‘genio’ de las vanguardias y su lámpara mágica no serían sino espejismos de un horizonte inalcanzable e irrealizable. Antes bien, de aquellas ‘cenizas’ nacerían nuevas savias solidificadas en la época de las segundas vanguardias, cuando comenzaron también a plantearse interrogantes acerca de los roles y del propio ser-de-artista.
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				Se describía así una circulación que, más que del individuo hacia la sociedad regresaba hacia la auto-expresión y auto-afirmación del ‘genio individual’ y junto a ello empezarían a sucederse las problemáticas de la enseñanza, sus premisas y sus paradigmas axiomáticos anudados al transcurso del tiempo.

				En otra de las piruetas de ese convulso siglo XX que nos precede, durante las décadas de 1960 y 1970 la escultura se ‘ensanchó’ hacia su ‘campo expandido’. En el largo recorrido histórico acontecido hasta entonces, no solo las palabras terminológicas sino los conceptos categóricos de ‘escultura’ y ‘monumento’ casi fueron de la mano en íntima relación (Krauss, 1985, 1996). En base a la imperante lógica del monumento, por el contrario, y para mostrar de nuevo la escultura su autonomía, se empeñará en la configuración de nuevos lugares y entornos ‘ambientales’. Si hasta entonces la escultura en clave de monumento consistía en aquello que se asentaba en un espacio concreto y conmemoraba en un lenguaje simbólico, en el futuro adquiriría nuevos ‘paisajes’ y emplazamientos alternativos (‘site specific’), considerando la construcción de esos emplazamientos, así como las estructuras axiomáticas; todo ello entre las nociones de no-paisaje y no-arquitectura (Krauss, 1985, 1996). La escultura no por ello dejaría de ser ‘pública’; más aún, gracias a ello rescataría dicha dimensión tras algunas décadas de excepcionalidad.

				¿Cómo transmitir y ‘enseñar’ todas esas circunstancias y modificaciones teórico-conceptuales, pero también prácticas? Algunas de las premisas axiomáticas nos recordarían que el arte público no se refiere tanto al ‘genio individual’ del ‘artista’ sino a los demás; que no trata tanto el ‘mito’ del artista a no ser con la lente de su carácter cívico (lo que defendería por ejemplo Oteiza) y que además de ello volvería a recaer sobre el artista el sentido de ‘ciudadanía’.

				Al arte público en general y a la escultura en particular (que transcurre desde su ‘ser de monumento’ hacia el ‘ser de objeto’) se le encomienda igualmente la función mediadora de recomposición entre un mundo rememorado en la lejanía y la vida contemporánea, cuando el trabajo del arte (y su resultado) se encuentra amojonado entre los contextos sociales, políticos y económicos. Sería precisamente lo que atesora un sentido añadido a la obra de arte, y cuando su síntesis conclusiva emerge como escultura pública seguirá todavía necesitando de cierta historia cultural, con la intencionalidad de proseguir sustentando la unidad estética-estructural de los objetos construidos, levantados (o erigidos en el caso de las excrecencias monumentales) en/con sus emplazamientos específicos (aunque sea en un campo expandido).
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				En ese peculiar magma no suele ser tarea tranquilizadora tener en cuenta que tanto la creación artística como su enseñanza e investigación han de hallar cauces de solidificación. En el epicentro del triángulo conformado por los tres vértices (creación, enseñanza/formación/educación e investigación) tenemos las modalidades condicionadas de esas tres tareas intrínsecas y consustanciales a la evolución de cualquier proceso educativo de nivel superior, sobre todo los avalados por los sistemas universitarios y escenarios académicos homologables y los resquicios por los que hemos de inmiscuirnos. La creación en sí la asociamos a la praxis o práctica directa del arte, mientras que la educación artística nos abre vías proponiendo direcciones y sentidos diversos, con sus bifurcaciones y encrucijadas, donde no faltan los senderos más o menos tortuosos y las rutas más o menos rectas/sinuosas. La investigación del arte o en el arte, empero, resulta acaso aún más extraña e indeterminada (en su acepción de escasamente pautada y disciplinariamente revalidada). Por consiguiente, dirigiremos nuestra reflexión hacia los ejes estructuradores establecidos por algunas apuestas teórico-metodológicas vertidas y/o fundamentadas en la asunción de esos modelos o formas de proceder a las que el arte ha tenido que adaptarse.

				A menudo comparamos el contexto universitario con el exterior; si enfocamos bien la mirada hallaremos a mitad de camino la labor realizada últimamente por los departamentos educativos de los museos, más o menos grandes y/o modestos y por ende con mayores o menores pretensiones. Si ya la educación del/en o para el arte resulta difícil de definir convenientemente, más complicado es asentar lo que sería la investigación (creativa, académica, universitaria…), y sobre todo hacer asumible y aceptable lo afincado para el arte al lado de los restantes paradigmas científicos de hondo calado.

				Las líneas de investigación concernientes a las artes plásticas acentúan a veces la formalización y corporeización de los propios procesos artísticos; aspecto que viene a ser tremendamente cambiante cuando se esperan unos resultados concretos o cuando los susodichos resultados carecen de una importancia determinante. Lo que enciende la subsiguiente reflexión hipotética: la investigación, aunque fuese básica, conllevaría hacia lo que posteriormente puede ser ‘aplicado’ o siquiera traducido/transferido en ‘aplicabilidad’. Pero, en el fondo ¿sabemos cuál sería el hilo conductor válido para la transferencia del ‘saber del arte’ así como su reconocimiento?

			

		

	
		
			
				5

			

		

		
			
				Capítulo I: Aportación del ámbito de la escultura a la enseñanza e investigación universitaria de las artes plásticas

			

		

		
			[image: ]
		

		
			
				¿Enseñando un arte interpretativo o enseñar a interpretar el arte? ¿Es posible enseñar el arte e investigar en arte desde que éste dejó de ser representacional?

				La mayoría de espectadores y de los mismos profesionales de la educación consideran que, la representación figurativa de la realidad es el fin artístico. (Quitama, 2017, p.101)

				Contra la representación, la artista y a la vez escritora sobre arte Sontag (1965, texto original) nos remarcaría hace ya varios decenios que el arte no constituye –únicamente– aquello que ‘versa’ sobre algo o ‘se refiere’ a algo; sino que en su propia existencia ‘es’ algo corporizado, materializado. El arte ‘no es’, resultante de ello, comentario o ‘texto’ ‘sobre un algo’ ora indefinido, ora espurio e insulso.

				Con una mayor hondura, esta autora defendía que notaríamos el saber discursivo con independencia de las marcas en las que se basa; por de pronto diferenciado de los saberes conceptuales, estando para ello más próximo a fenómenos emocionales y/o de percepción emocional. Todo lo cual era propuesto con valentía en el ecuador de la década de 1960 por esta autora y creadora, máxime cuando un arte denominado ‘conceptual’ se encontraba a las puertas de ocupar las salas y centros más vanguardistas de las renombradas galerías y museos occidentales. Del seno de estas afirmaciones un tanto radicales en cuanto a la propia ‘raíz’ de las cosas y los fenómenos, pronto advertiríamos que en las artes plásticas su ‘contenido’ es a veces un ‘señuelo’; llamada elocuente de una suerte de ‘trampa’ que compromete la conciencia de procesos transformadores que, en su esencia, no son sino formales.

				La obra de arte, si ha de conservar su propia esencia o carácter, encontrándose enredada con las intenciones y objetivos del ‘artista’, no puede referirse seriamente a nada que escape realmente de su ser intrínseco e inquebrantable. Atrapando las conciencias, cuando estas se encuentran distorsionadas y descompuestas, les propone otra estructura muy distante de los habituales marcos conscientes de aprehensión e imposible de ser intuida más allá del ámbito de los valores plásticos. Sería, por lo tanto, tremendamente lesivo, en dichos intersticios y ‘territorios’, pretender aceptar o rechazar ética o moralmente lo que una obra de arte aparentemente ‘dice’ o ‘cuenta’, ya que el arte tan siquiera ha de preocuparse por producir ímpetus de atracción, 
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				siempre y cuando no se encuentren atemperados en los términos que delimita la experiencia estética. Esta idea la reconocía claramente el escultor Oteiza, sobre todo cuando se refería, quizás con otras palabras pero en un contexto no muy disímil, a la ‘callada expresión’ de una experiencia estética que atendía conscientemente a esa ‘contención’ expresiva.

				Toda vez que el observador ‘reacciona’ ante la visualización de la obra de arte, al acto de ‘contemplación’ que se extrae de ese ejercicio ha de ser ‘despegado’, emocionalmente libre de ataduras como las sensaciones gratificantes o de ingratitud; pues ellas no completan ni le hacen honor alguno a la vera sensibilidad. La obra de arte, como tal, puede mostrar cuestiones bien variadas además de recoger múltiples informaciones en su interior (de forma que encontraríamos un sinfín de ejemplos a lo largo de toda la extensa historia del arte), pero estas obras de arte en su esencia, cuando son tratadas tal que Obras en mayúsculas, los beneficios que producen serán de otra índole (el gran cineasta Pasolini pondría ante nuestros ojos que ni tan siquiera el arte ‘revolucionario’ de las vanguardias pudo contener ni ablandar los estropicios de la II Guerra Mundial; estéril para poder inculcar valores de humanidad en las aguerridas conciencias talladas a sangre y fuego durante las contiendas bélicas).

				La fundamentación artística que defendemos junto con Sontag, tampoco podemos aseverar con contundencia que margine a puro formalismo el análisis artístico; dado que ese mecanismo no consistiría sino en repetir viejas fórmulas en una especie de rueda de movimiento continuo. La autonomía del arte, como tal, sería precisamente la de no ‘representar’ nada. Esto es, la depuración de significados precisos, no aminora impactos implícitos a la funcionalidad del arte; una vez que se comprenda que en la función del objeto de arte la diferenciación de lo estético de otro plano más netamente ético tampoco tendría un sentido excesivamente relevante (recordemos si no que el mentado escultor Oteiza siempre colocaba la ‘estética’ por delante de la ‘ética’ pero condicionada, sin lugar a dudas, por esta última).

				Si el resultado del trabajo del arte constituye verdaderamente una obra de arte, asoma como un objeto mágico que vibra en su propio ser a medida que nos relanza al mundo exterior de manera mucho más enriquecida/enriquecedora. Puesto que la experiencia directa de las obras de arte y la que podemos hallar en su interior profundo (imposible de traducir a lo discursivo, ni a un discurso escrito), es la que se encuentra más allá de 
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				cualquier juicio o pensamiento; solamente puede concebirse y enjuiciarse como ‘arte’, de ninguna manera mediante juicios de valor o presupuestos ético-morales sujetos a las habituales experiencias conceptuales.

				Entendido desde esta vertiente, inclusive la contemplación sería algo más amplio que una simple acción; en tanto que se nutre del arte y del pensamiento especulativo que de ello deriva. El arte despertará y nos hará visible aquello que se encuentra velado por las experiencias habituales, pero no para extraer juicios o conclusiones ‘razonables’ con el normal raciocinio ni explicaciones (auto)-justificativas, sino que a medida que estas experiencias son desinteresadas y en ocasiones traducidas a esquemas, los ímpetus y las memorias que implica el arte habremos de hallarlas a una prudente cierta distancia del mundo visual y sensible re-conocido.

				Todo lo cual nos conduce, en un notable grado, a lo que Nietzsche nos contaría en el Nacimiento de la Tragedia; el arte no imita la naturaleza, sino que constituye un condimento o complemento metafísico alzado o izado junto a ella para sobrepasarla. Oteiza tenía incluso otro lema curioso: «contra la naturaleza, a favor del hombre» (léase del ‘ser humano’). No deberíamos, sin embargo, tomar la sentencia en su sentido literal, sino más bien ‘literario’. De hecho, todas las obras de arte adquieren una distancia (metafísica, seguramente) desde la realidad en la que existimos. Esta ‘distancia’ se nos relevará acaso ‘impersonal’, puesto que para que el arte sea presentado como tal ya decíamos que ha de ‘apaciguar’, atemperar su intervención expresiva (la ‘contención’ expresiva que aludíamos con Oteiza) en la medida que son sentimientos ‘aproximativos’ (Sontag). Incluso Aristóteles pretendía ‘recuperar’ el arte de su carácter particular y ‘descriptivo’, pero no por ello alcanzaría la certera diana al afirmar que el arte posibilitaba algo similar a lo que la filosofía producía; esto es, el argumento (más o menos narrativo y/o discursivo). La metáfora de la obra de arte argumental, corporizada a partir de entonces mediante premisas hipotéticas y discusiones conclusivas, ha allanado el camino –y el terreno de acción– a la crítica de arte. Desde estas vertientes las partes relacionales de la obra de arte deberían poderse justificar, sin que pudiera ser de forma diferente. Más todo artista ‘sabe’ que sí puede (y debe) ser de ‘otra manera’.

				Antes de que en el transcurso histórico surgiesen rotundos cuerpos teórico-interpretativos sobre el arte pero no por ello plenos de ramificaciones diversas, las justificaciones actuales del y/o para el arte no serían del todo 
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				necesarias ni mucho menos imperativas; pues no se interrogaba al arte acerca de lo que ‘decía’ o ‘expresaba’, en tanto que sabían o creían saber lo que se ‘hacía’ (como ese ‘hacer’ específico del arte). Si nos referimos en exceso a los contenidos, ello requiere constantemente de re-interpretaciones. Por el contrario, cuando nos aproximamos a la obra de arte con afán interpretativo, Sontag (1964, texto original) nos advertirá de nuevo que lo que estamos tratando de buscar y sostener en la obra de arte es algo parecido a las ideas un tanto arbitrarias que versan sobre el ‘contenido’. Dar cauce a las interpretaciones quiere decir liberar o extraer fragmentos sueltos de la unidad de la obra de arte, en el término de cuya tarea se encontraría otra vez la traducción. Pero hemos de preguntarnos: ¿en qué códigos acontecería? ¿En las claves comunes de los modelos de lenguaje? ¿Sucedería con los códigos del lenguaje fonético-fonológico o en clave de letra escrita?

				Si seguimos a Sontag, y así lo recalcarían otros/as autores/as, el susodicho campo ‘interpretativo’ aplicado al arte se reforzaría en la antigüedad clásica, a medida que las ‘seguridades’ inexpugnables de los mitos decaían y se desvanecían, ante neonatas concepciones ‘realistas’ del mundo; esto es, algo así como la conciencia ‘post-mítica’. Entonces, comenzarían a valerse de la interpretación con la finalidad de proporcionar respuestas coherentes y aceptables a ‘textos’ antiguos que debían ser reescritos a la luz de las exigencias ‘modernas’. A este respecto, es indudable que quien interpreta pone en marcha procesos transformadores, con la dificultad de asimilación definitiva de ese hecho. Por consiguiente, las estrategias interpretativas piensan que pueden imbuir de legibilidad y explicabilidad, descubriendo así los verdaderos significados. Esta pirueta mental, antes bien, se complica sobremanera con las artes plásticas, escuchando quizás con mayor amplitud de onda el grito de los aspectos denotativos y connotativos explícitos/implícitos en toda operación de arte.

				En nuestros días que por época nos conciernen (la artífice Sontag hemos visto que escribía esta serie de consideraciones hacia la mitad de la década de 1960), la interpretación se convierte en tarea de bastante mayor complejidad, ya que los antiguos modos interpretativos, desfasados aunque respetables, sobreponían unos significados a otros en una especie de palimpsesto significante, hasta que los ‘nuevos estilos’ a fuerza de horadar van destruyendo esos significados ‘acumulados’ con el propósito de hallar, supuestamente, en su interior, aquello que se concibe como ‘real’ o como ‘veraz’.
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				Empero, bajo el manto de todos los contenidos-significados aflorados (con la supervisión de un agudo análisis cribador), tendríamos los ‘verdaderos’ significados. Algunos otorgarán una importancia inusitada a este tipo de operaciones, hasta el extremo de defender que la interpretación implica entendimiento. Pero el empeño de que el arte siempre ha de ser interpretado no hace sino contaminar y empobrecer de alguna manera nuestras sensibilidades, siendo el mundo que asoma ‘interpretativamente’ mucho más reducido y pobre que el propio arte, encerrado entre los muros-paredes que levantamos para nuestras propias seguridades; como si no existiesen otros ‘mundos’ sugerentemente más ricos que el conocido. Acaso el arte sin atributos nos inquieta e intranquiliza, de modo que precisamos relatos interpretativos para que pueda ser traducido a sus contenidos; de forma que este ejercicio maneja el arte al albur de nuestras capacidades perceptivas-interpretativas. Lo que ‘interpretamos’ a día de hoy es precisamente ese arte repleto de imágenes, lo cual nos conduce rápidamente y sin solución de continuidad a la preferencia amplia que diversos sectores estiman por las disciplinas de la cultura visual tan en boga durante la postmodernidad.

				Nos parece interesante recalcar, en este sentido, el hecho de que autores/as como Sontag preveían detalladamente la situación aún en el final de un tiempo considerado todavía como modernidad artística, si bien dando ya la bienvenida a la postmodernidad. Curiosamente y aunque parezca contrasentido, el recurso al texto es utilizado en este orden de cosas no para tratar una vez más de interpretar el arte (y de hacerlo ‘traducible’ a los textos), sino para intentar demostrar por intuición y por aproximación aquello concerniente a sus fundamentos específicos que difícilmente puede ser transcrito ni textualmente ni traído a colación como significado interpretativo. En ese contexto es en el que hallamos los espinosos vértices de la triangulación entre la creación artística, la educación y la investigación en arte.

				El epicentro del ‘tornado-remolino’ orientado hacia la omnipresente y ubicua cultura visual lo ocuparía la predilección y preeminencia de la imagen. Los esquemas que ofrecemos a continuación nos subrayan las funciones de esos tipos de imagen así como algunos espectros posibles de la mirada que desea enfocar y contextualizar. De modo parejo, proponen que la materialidad unificadora del arte (articuladora de unidad-estructural) es lícito diferenciarla de las representaciones e interpretaciones fragmentarias.
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				La suma de unidades enteras que se muestra gráficamente no corresponde (en arte) a un resultado necesariamente acumulativo. Se relaciona con la mirada a la globalidad y con la plasticidad como elemento fundamental de esa sucesión seriada (elaboración propia).

				Relación que recuerda cómo la estructura no constituye un mero ‘esqueleto’ sino que articula las partes a favor de la totalidad.
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				Se pone el acento en la ‘mirada’ (tanto individual como colectiva) que es contextualizada (personal e individualmente) así como ‘filtrada’ y casi siempre ‘dirigida’ (elaboración propia).

				Gráfico textual que trae a colación los dispositivos visibles y tangibles, así como los no físicos, de la ‘materialidad’ que se palpan en sensaciones que nos remiten ‘un paso más allá’ (autoría propia).

				
					[image: Esquema 4]
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				Gráfico textual que interacciona entre ‘mirada contextualizada’ (eje horizontal) y ‘sujeto-imagen’ (eje vertical); ámbito donde intercede también la percepción como acción voluntaria y consciente de la que emanan hilos espacio-temporales que enlazan y definen (elaboración propia).

				Relación de cuadros esquemáticos que exponen los ‘modos de mirar’ ante las diferentes imágenes y funciones (elaboración propia).

				
					[image: Esquema 6]
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				¿Consideramos lícita la investigación artística académica basada en la práctica del arte para su transmisión? Una oportunidad para el debate desde diferentes ópticas y enfoques

				Hoy no se concibe un personal universitario que no tenga una dedicación importante a la investigación. Pero qué sucede cuando este personal es un ‘práctico’, entendido en el sentido de que su actividad docente se vincula al desarrollo de una actividad profesional que es la que da reconocimiento y carácter de experto para formar parte del personal docente universitario. (Hernández, 2006, p.13)

				Una de las cuestiones principales para este apartado radica en si es lícito que los artistas no asociados al ámbito académico puedan desarrollar directamente lo que denominamos una investigación académica. De hecho, en las últimas décadas la unión de los términos arte–investigación ha ido en aumento en el arte contemporáneo. Aun pareciendo que siempre ha sido así, de ninguna manera podemos generalizarlo. Para muchos/as, la asociación y/o ‘hermanamiento’ que ha desarrollado el arte contemporáneo con la investigación se basa en procesos de desmaterialización, de manera que esto tendría una duración en el tiempo de unas dos o tres décadas.

				La producción artística también la podemos situar en el intento de redefinición y de ratificar su valor en el marco económico y del saber actual en el que estamos inmersos. Sin embargo, esto nos plantea todo tipo de dilemas. Si algunos modos de hacer en el arte no fuera posible entenderlos ni defenderlos como investigación, ¿qué sentido puede tener entonces que los artistas sean requeridos a formar parte de diversas actividades académicas y educativas, si se les solicita algo que vaya más allá del propio testimonio de un hacer (una praxis) subjetiva en primera persona?

				Aquí tropezamos de lleno con el interno carácter afectivo de la transmisión de algunos saberes (Verwoert, 2011) y con el desconocimiento que ‘altera’ o perturba a los protagonistas de la investigación del arte; sobre todo en la proclamación de los ideales de ‘proyecto’ y ‘flexibilidad’ (Haghighian, 2011). En la implantación de la investigación, casi como nuevo paradigma artístico, la materia prima necesaria para desarrollar la naturaleza de su propia conciencia nos aparece condicionada por la urgencia de la necesidad de producción.
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				Porque cuando hablamos de investigación, los modelos que nos vienen a la mente generalmente son los académicos, y más específicamente los ‘científicos’1. Al lado de estos el artista proclama su operación como libre y autónoma. Y probablemente de ahí podemos entresacar en conclusión el proceso de creación del arte como investigación en sí. Es posible que esa mirada del artista pueda ser útil para poner en valor los aspectos y matices que ocultan los estereotipos de la ‘ciencia’; los cuales aparentemente son controlables y racionales.

				Si seguimos al ya mencionado autor Verwoert (2011), para transmitir algo de un ser a otro, para compartir, los canales que existen para ello no pueden darse sin las relaciones determinadas para esos traspasos. El conocimiento, de alguna manera, necesita ser algo ‘corporizado’ o mediado porque no es un ‘objeto’ que puede ‘aislarse’ con facilidad, lo cual es inseparable de las formas en las que funcionan los intercambios entre los seres. Yendo únicamente al aspecto material, la transmisión rutinaria sucede constantemente en esta sociedad de la información en la que estamos inmersos, asegurando que uno de los ejemplos de esta transmisión sea la educación, sobre todo cuando se pagan tarifas por el ‘consumo’ de estas ‘industrias.’ La clave es, cómo podemos desarrollar una economía sustentada en ocasiones sobre aspectos que ni siquiera conllevan, junto a ellos, objetos materializados.

				En respuesta a esta pregunta, se hallarían vertientes filosóficas que lógicamente superan los ámbitos de la educación e investigación en arte, pero que tienen que ver con ‘riquezas inmateriales’ más acordes con el ‘capitalismo de ficción’ al que estamos sometidos, así como la producción-reproducción simbólica que opera y colmata nuestros imaginarios. De nuevo diríamos que la clave no reside en negar o cuestionar la transferencia de los símbolos a las economías simbólicas, sino detectar qué es lo que realmente se transmite cuando esa acción pertenece al conocimiento; y cuánto difuminan los símbolos de su representación y se fusionan.

				El deseo de la vanguardia heredada de la modernidad para la ‘demolición’ de la tradición (durante el primer tercio del siglo XX), no solo sería una oportunidad única para criticar la representación, sino más bien un intento de rechazar la transferencia tradicional. Precisamente la vanguardia moderna se negó a aceptar, repetir y regenerar la transferencia de las tradiciones totalmente ‘injustas’, aunque en la educación artística no fue la tónica general, por así decirlo. Puesto que muchas obras de arte solo podían 
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				ser esto; es decir, una apelación específica dirigida a un ‘espectador-lector’, para que exponga un testimonio incluso ‘vano’ de aquello que, en su fuero interno, piensa que es ‘visto’ conscientemente.

				Entonces nos percatamos, que las pesadas cargas de las emociones no podemos transferirlas de un sujeto a otro, ni con la materialidad propia del objeto de arte. De manera que nos encontramos ante la imposibilidad del espectador para captar la pasión o inquietudes del artista. Puede que entre ambos no existan experiencias compartidas, a no ser para que el arte pueda cumplir sus funciones apelativas aparte de los canales convencionales de transferencia, en una experiencia libre y escasamente condicionada que se palpa en el tiempo. En este caso, no estamos, por lo tanto, tratando sobre terapia, colocada a veces sin tapujos en el lugar-pedestal del arte.

				Otro artista-investigador que ya ha sido mencionado (Haghighian, 2011) nos dice que lo que hoy consideramos investigación artística, ha comenzado a convertirse en uno de los otros marcos de trabajo que hacen que el conocimiento ‘inamovible’ sea imposible en la investigación del arte, creando paquetes ‘manejables y controlables’. En este sentido, los aspectos prácticos derivados del arte (en general, el conocimiento adquirido a través de la práctica) tendrán que encontrar las rupturas de los nudos en el marco de trabajo, especialmente en el proceso de deconstrucción que ha sido un referente durante varios años y decenios.

				Para que los resultados de la investigación de laboratorio, entre otras cosas, sean fiables, estos se realizan en contextos conocidos y controlados, pero además estas experiencias tienen que poder ser repetibles. Todo este proceso necesita de una especialización superior y profesional, que se adhiere a un conocimiento científico. Este autor (Haghighian) nos dice que pronto aprendió que este era el espacio y lugar que las tecnologías ofrecían al arte.

				Por otro lado, el arte, la educación artística y la investigación artística en las sociedades occidentales podrían tomar otro rol, esto es, el de la creación de imágenes, y en esto consistía más que nada el impulso de las investigaciones sobre la función de las imágenes y las representaciones, considerado esencial para el desarrollo y distribución del poder (uno de los paradigmas de escrutinio para la educación en artes visuales). De esta manera, el ‘culto’ de/a las imágenes y a su vez los discursos aceptados derivados de estas, se convierte en estudio de la cultura visual. Sin embargo, parece que no tenemos 
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				suficiente con las imágenes y también necesitamos citas escritas como señal de sentido y validación a la investigación artística.

				De modo que, si la obra de arte no se desarrolla en contacto con un corpus literario escrito, en apariencia carecería de otro modo de justificación. Esta situación tiene sus consecuencias cuando nos acercamos a la investigación, ya que no utilizamos la metodología clásica, ni la práctica de la producción artística clásica; y mucho menos la educación artística normativizada o reglada.

				Dependiendo de cómo se desarrolle la investigación, parece que lo único que hacemos es volver a descubrir lo que ya sabemos y encauzando su ‘representatividad’ (como cualidad de ‘representación’). Si así fuera, caeríamos en una falsedad. De hecho, lo que denominamos investigación, la mayoría de las veces está dirigido a la producción y a la obtención teleológica de resultados palpables, aunque matizables.

				Centrándonos más en la investigación artística, es difícil poner en marcha estudios de mayor calidad debido a los medios y tiempos que marcan las instituciones, como por ejemplo cuando alguien es invitado a permanecer tres o cuatro meses en otra institución (centro de arte, taller, universidad, etc.) y además por el mero hecho de poseer un nombre propio de cierta fama o relevancia. Pocas veces nos preguntamos cómo interiorizamos el conocimiento, cómo lo asimilamos y con todo esto, qué hacemos cuando finalizan los periodos de investigación en proyectos. ¿A quién nos estamos dirigiendo, bien sea de modo global o local? ¿Quién puede absorber todo el contenido que se genera y regenera? (Haghighian, 2011). En cualquier caso, aceptamos que la producción de conocimiento en nuestros días nos permite participar en las plataformas y ser parte del capital que en ellas se produce y fija. Entre tanto, la duda y la incomodidad nos perturbaban cuando algunas prácticas se promocionan como investigación de arte, con las formulaciones que aguardan tras esas denominaciones.

				Asumimos que la investigación artística tiene tantos marcos de referencia como otras investigaciones y la necesidad de conocer los recursos y las condiciones. Oficialmente, los artistas pueden llevar a cabo lo que convenimos como ‘investigación’; quizá presentar las conclusiones a un congreso, además de realizar el doctorado. De esta manera se promocionan los nombres de los propios artistas, las ubicaciones y asociaciones, ganando así, tanto los 
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				artistas como las instituciones académicas. Ante esta situación, Sybille entre otros, reivindican nuevos desarrollos en educación e investigación artística, identificando dos movimientos en direcciones opuestas: uno inclusivo y otro exclusivo. En el campo de las reformas que se han llevado a cabo en el contexto de las universidades, la investigación científica se ha reservado para un número cada vez menor de personas (investigadores/as). Por otra parte, se está haciendo notar de nuevo la relativa solvencia que la ciencia encuentra en las sociedades avanzadas, fundamentada sobre todo en las ciencias experimentales y tecnológicas. En la medida en que los resultados innovadores son trasladados y aplicados rápidamente en sociedad, tal como en algún momento dado lo hicieron igualmente las ciencias sociales2.

				La generalización de la utilidad de los productos derivados de ese tipo de investigación científica se convierte también, de una forma u otra, en el epicentro de experimentos socializados, más allá de los límites de las disciplinas definidas y los discursos científicos. Todo ello genera impactos y resultados colectivos, aceptando la implicación necesaria para comprender los conceptos de la transferencia de conocimiento fundamentados en la práctica (porque lo que decimos se olvida pronto y lo que se enseña, en cambio, es más probable que se nos quede inscrito perdurablemente en nuestra mente). De manera que primeramente, el conocimiento adquirido mediante la investigación es el que se da en los circuitos de la ciencia, y después se vuelve a traducir como experiencia colectiva. Finalmente y en ese magma de origen, ¿cuáles se identificarían como los vigorosos roles que le corresponderían o se adaptarían mejor a la investigación artística?

				Directrices ‘académicas’ seguidas por la educación e investigación artística en un contexto próximo-cambiante

				Al pasar a formar parte del ámbito académico de la educación superior se trata de lograr una formación […] que implique integrarse en un proceso de sensibilización […] desde la experiencia plástico visual. […] La academia, para el estudiante debe convertirse en un espacio para repensar y superar conocimientos estereotipados. (Quitama, 2017, pp.100-101)

				Sin ánimo de restar dificultad/pertinencia a la interrogante del apartado anterior, para Echevarría (2011), una Facultad o Escuela Superior de Bellas Artes en la situación anterior a la implantación de los acuerdos y procesos de Bolonia (sobre todo en el Sistema Europeo de Educación Superior pero 
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				que paulatinamente se ha ido extendiendo a los ámbitos educativos más o menos impregnados de los valores occidentales), señalaba un contexto propicio para identificar toda clase de inseguridades. Paradójicamente, a los nodos de inflexión que se apuntalan en las líneas de investigación a menudo se les llama ‘proyectos’ a pesar de que expertos/as en cualquier disciplina e igualmente artistas-investigadores/as nos aseverarán que la investigación más que de un proyecto delimitado, se trata hoy en día de un proceso que señala unos vectores a modo de vías o sendas casi infinitas.

				De esta forma, también para nosotros la propia investigación (bien genérica o bien pautada en campos disciplinarios y áreas de conocimiento) se adaptaría mejor tanto a la forma como a las teorías de gestión procesuales. Sobre nuestro escenario más bien occidental, las fuentes más corrientes de la falta de seguridades tendrían que ver con la singularidad de las materias que definen los sectores de esa investigación para su reversión en la educación del arte y los/as artistas, más allá de meras posiciones críticas, más bien textuales/literarias.

				Podemos comprobar que el arte más contemporáneo en tanto que actual, lo encontramos ampliamente difundido aunque difuminado (y sobre todo si nos referimos a los códigos y dispositivos que aún enunciamos como ‘escultura’ y para quienes optemos por la licencia de continuar utilizando dicha categoría), con la influencia de innumerables aspectos económicos, políticos y sociales sujetos a los movimientos y claves de la producción cultural. Mientras tanto, las últimas tendencias nos mostrarán las vías que asume el arte para la producción de sentido en el ámbito internacional dentro del mundo globalizado, de donde deviene la urgencia de saber y controlar qué ‘contenidos’ trae consigo esta forma de conocimiento específico e intrincado.

				Unido a ello estaría la preocupación por cómo dichos ‘contenidos’ entrecomillados pueden (si es que es posible) transmitirse a los códigos comunes del lenguaje, para su propia inteligibilidad. Así nos damos cuenta continuamente cómo a la palabra ‘arte’ se le añade o suma un atributo o en su defecto la conjunción copulativa ‘y’, que la ubica o la desplaza en cierta medida hacia el abrigo o manto de otras disciplinas. Por lo que el arte corre así el riesgo de convertirse en ese lugar en el que se vierten no solo las formas procedimentales y metodológico-epistemológicas, además de principios y objetivos, sino el propio espíritu de disciplinas más o menos afines. No obstante, a pesar de las reivindicaciones inter, trans, multi o 
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				pluridisciplinarias es obvio que esos otros campos del conocimiento a los que se recurre con asiduidad, escasamente conllevan la noción ‘arte’ tras la conjunción copulativa ‘y’ que decíamos anteriormente.

				Sea como fuere, convenimos en que el arte siempre refleja aspectos arbitrarios más allá de las certezas y previsiones; aquello que se encuentra en las bases de cualquier proceso de creación y que resulta imprescindible. Parcialmente por ello, en las investigaciones educativas que se llevan a cabo con propósitos innovadores puede que el arte aún goce de unas mayores cotas de libertad relativa a la hora de avanzar en las evaluaciones y en los umbrales de la credibilidad, pese a que en las entrañas del capitalismo neoliberal actualizado la expresión más elevada de ‘calidad’ se sustente sobre ‘piedras’ angulares tecno-científicas (Echevarría, 2011). En un sentido más amplio, el sociólogo Menger (2002) se pregunta hasta qué punto la tarea artística constituye un trabajo al uso, y en qué medida sus procedimientos y formas organizativas son traducibles a otras formas socio-económicas de producción tan cuantificables, de las cuales el arte aguarda en la lejanía, las supera o al menos invierte las i-lógicas rutinas.

				Acaso puede ser cierto que la práctica artística con su materialización en la obra de arte así como las innovaciones creativas que conlleva, poco o nada tienen en común con las demás producciones humanas/técnicas. No se deslizaría, sin embargo, menor peso específico de la propia innovación en el arte, ya que los/as artistas y asimilados/as, al igual que las personas creativas dedicadas a la ciencia y a la tecnología y otros campos, se ha apostado porque compartan el centro neurálgico de esas difusas y ambivalentes ‘clases creativas’. Instruidos/as en la manipulación de símbolos, tendrían su parcela en una época del trabajo altamente cualificado, aunque fuese por la mera ‘contaminación metafórica’/’atmosférica’.

				Los valores del hacer en arte se añaden sin cesar a otras actividades productivas, convirtiendo la esfera de las artes plásticas en un sector económicamente muy activo en el seno del capitalismo de ficción que caracteriza las sociedades tardo-modernas de ese capitalismo ‘decadente’ pero actualizado. Aunque quizás epidérmicamente, otorga validez y/o valores añadidos a los tres condicionantes del actual conocimiento remodelado y readaptado: la innovación, la incesante evolución o progreso así como la implantación de un conocimiento efectivo y resolutivo de los problemas en la propia acción (actitudes positivistas/optimistas todas ellas).
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				En las economías mixtas, además, por la imperiosa necesidad que el arte tiene para su propia redefinición, se incide en tres de sus ángulos más importantes: la producción, la educación y la investigación (añadiendo a los tres la palabra ‘artística’). Tanto los proyectos como los productos basados en este tipo de innovaciones tienen el desarrollo de las actividades como signo de mayor intensidad, y si como modelos se han ensalzado los/as investigadores/as, entre ellos/as tendrían lógicamente cabida preferente los/as artistas; sobre todo cuando las formas óptimas de organización pueden resultar ser las redes informales (Boltansky y Chiapello, 1999).

				Pareciese que esos paradigmas no hayan encontrado respuesta o contestación. La responsabilidad del arte, por el contrario, se incrementa por ejemplo cuando las obras plásticas se recopilan al objeto de su presentación en una exposición (fruto de un compromiso plástico y estético, derivado de la praxis y de la materialidad del arte). Aún así, una exposición artística nunca es considerada en el mismo rango o con la misma ‘categoría’ intelectual que las pesquisas e investigaciones sesudas de un/a científico/a, tecnólogo/a y/o humanista, al menos con las lentes de la ortodoxia académica3. Es clarificador de lo argumentado que una batería periódica de exposiciones artísticas (aunque sean de alto nivel) nunca ocupa el mismo puesto en el sistema universitario de educación superior que otros productos académicos más estándares y evaluables, sobre todo al ser sometidas a las evaluaciones que las agencias estatales/gubernamentales realizan sobre la producción científica (y de material docente) del profesorado.

				Por lo tanto, resulta muy dificultoso establecer equivalencias curriculares sin unos sólidos sustentos fundamentados en la contribución textual sujeta a los paradigmas lingüísticos; lo colateral, lo inefable, lo no cuantificable y lo indecible del arte –del ‘levantamiento’ artístico– hallan una mala adecuación en el modelo investigador-docente y formativo de las universidades.

				Con la excusa de ello, considerar como personas que realmente ‘investigan’ a los/as artistas docentes e investigadores/as que actúan en las propias lides de las artes plásticas no sería más que otro de los modos de problematizar la apertura a la sociedad de la comprensión del arte (Lesage, 2011). A pesar de que, de hecho, tengamos graves problemas para cuantificar la investigación artística, puesto que acaso podemos caer en la paradoja de pensar que no existen sino ‘verdades’ subjetivas, siendo ello extremadamente singular.
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				De una manera u otra, puede resultar finalmente incluso cuantificable si alteramos tanto lo que de ello esperamos como algunos de los dominios científicos (Latour y Lépinay, 2008, que a su vez citan a Tarde, 1902). En ese remolino algunos consideran aceptable el hecho de que las metodologías habituales se distancien y diferencien de otros ejemplos como las ciencias sociales y humanas, aparte de las diferencias habidas igualmente en los procedimientos de obtención, procesamiento e interpretación de la información.

				La investigación en las artes no responde tanto al testimonio verídico de un razonamiento que haya que exponerlo al mundo para que este sea refrendado, falsado o refutado por medio de ‘pruebas-error’ contundentes. Estas otras vías de ‘investigación’ artística se fundamentan en mayor medida en las intuiciones e impulsos a veces casi obsesivos y extenuantes; ‘delirios’ (González, 2016) más o menos fugaces e intangibles que mayormente promocionan más en la apertura de otros mundos posibles que en la obtención de un aparato crítico y conclusivo contundente. Lo cual sistematiza una investigación artística de escasa eficacia lineal, sinuosa y tímida en sus posiciones sujetas a la demostrabilidad. Empero, ni tan siquiera la investigación científica (pese a las apariencias) gozaría de una menor pasión e importantes cotas creativas, aunque reconocemos que las diferencias a escrutar existen en los fundamentos y en los matices (García, 2011).

				Algunas razones para el discutible encaje de la educación e investigación artística en los valores del sistema universitario. ¿Falsas o correctas impresiones?

				«Siempre hay algún elemento de lo inefable». (Anónimo)

				Tal y como nos preguntamos en el encabezado de este epígrafe y al hilo de lo comentado en los apartados precedentes, en lo que se refiere al binomio de educación e investigación artística, o si se prefiere investigación para la educación, desearíamos y deberíamos ser conscientes hasta qué punto estamos dispuestos a repetir miméticamente una y otra vez los modelos clásicos y estandarizados insistentemente ensayados.

				Moldes formativo-investigativos como los programas de tercer ciclo universitario —másteres y doctorados–, atraídos desde las premisas disciplinarias de áreas tanto humanísticas como científicas han encajado en 
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				el arte con cierta esclerosis en su funcionamiento, tal que piezas un tanto oxidadas a las que se les han añadido sin encajar del todo articulaciones que acusan fricciones chirriantes. El método de las ciencias sociales y humanas que en múltiples ocasiones ha sido asimilado por el arte, muestra numerosas deudas y escorajes como la inmediata asociación a la historia, en vez de sustentarse plenamente en la práctica vinculada a la praxis estética de las artes plásticas. Parte de esa relativa pérdida del norte podemos atisbarla en los primeros capítulos metodológico-epistemológicos de las tesis doctorales, por ejemplo, en la asunción y constante recurrencia a marcos teóricos predeterminados por la tradición de muchas disciplinas más o menos afines y/o colaterales: filosofía, historia, sociología, antropología, ciencias de la educación, psicología, etc. Las teorías e hipótesis justificadas a la luz del sentido y criterios estéticos de las propias artes plásticas son más difíciles de encontrar sin duda, fundamentadas en el propio pálpito de nuestra disciplina; dado que además, suelen ser las más discutidas. Razón obvia si asumimos que en la lógica del arte cualquier paradigma lejos de ser axiomático, se discute por convicción y sin excepción.

				Aparte de ello, claro está, en la reunión que durante el año 2003 el Grupo de Bolonia celebró en Berlín, cuando fueron tratados de modo específico los estudios de doctorado en el Marco Europeo de Educación Superior, aseveraron haberlo elevado a la parte central de las políticas educativas europeas y su desarrollo universitario (interno y exportable).

				El impulso otorgado por Bolonia a los estudios de tercer ciclo universitario en el sistema predicho tendría su influencia en los doctorados de arte. El denominado ‘capitalismo académico’ boloñés, tendemos ya a pensar que acertadamente por algunos (Münch, 2009), podía a lo mejor parecer más loable que el ‘feudalismo académico’ que campaba a sus anchas en un panorama previo. Pero aún así los escenarios de movilidad e interculturalidad que se promocionaban en las planificaciones posicionadas desde las cartas de Bolonia, muchos nos han señalado que estaban preparadas para poder satisfacer aquellos requisitos interpuestos por un capitalismo actualizado o de nuevo cuño, a veces incluso ‘contra’ las necesidades académicas e inclusive científicas, pues no digamos ya de otro orden más humanístico y/o ‘artístico’.

				Finalmente, el panorama académico actual conformaría una suerte de ‘imperio’ tejido por redes entrecruzadas e interconectadas del ‘saber’ y del supuesto ‘conocimiento’ a escala globalizada o mundializada. Con ese 
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				encuadre y aún encontrándose plenamente vigentes desde una temporalidad que ya ha recorrido tres largos decenios, los doctorados en arte todavía adolecen de reconocimientos socio-económicos tangibles y escasamente académicos, con enconados debates, polémicas y controversias respecto a las formas que se han de utilizar.

				En este caminar tortuoso, los doctorados en arte han realizado especiales esfuerzos para que cumplan esos objetivos estético-artísticos –considerando a los/as artistas como investigadores/as– pero a veces disconformes con las estructuras académicas estandarizadas (Lesage, 2011). Por lo tanto, el doctorado en arte ofrece pese a todo, una oportunidad beneficiosa para dar la bienvenida al restablecimiento de espacios reflexivos autónomos en las universidades y centros de formación-investigación superior, no solo para asegurarse la presencia de investigadores/as-científicos/as cuyas ideas han de ser comercializadas por empresas y entidades privadas tal que productos sujetos a las normas y sinergias del mercado. Si así fuera, los programas de doctorado en artes (plásticas) redescubrirían y resucitarían espacios de autonomía en el seno de las instituciones y organismos de enseñanza, los cuales no dejan de sufrir presiones y amenazas.

				Lo cual supondría para el arte, en principio ‘no productivo’ con sus formas acostumbradas, el tiempo suficiente para experimentar maneras novedosas de una ‘productividad’ propia y personalizada, en un horizonte espacioso en la temporalidad. Incluso las mentalidades más académicas verían la necesidad o pertinencia de respetar esas especificidades insoslayables de la educación artística, distinto al continuo recurso textual del que nos valemos para poner sobre la mesa y organizar/taxonomizar las experiencias sujetas a la singularizada praxis del arte y sus técnicas/procedimientos.

				La obligada asunción de los moldes académicos clásico-tradicionales aseguraba que los aspectos más intrínsecos del arte tendrían que disponer de traducciones textuales, puesto que no se tenía constancia certera de las capacidades ni del derecho a que las artes plásticas pudiesen ser competentes para funcionar en un nivel académico superior con la complejidad de sus propios medios de proceder. Extraña carencia de confianza que nos pone ante nuestra mirada una situación ciertamente ‘embarazosa’: los tribunales que valoran defensas de tesinas, trabajos de fin de grado y fin de máster, y más concretamente lecturas de tesis doctorales tienden a ‘leer’ unos textos ‘acompañados’ o no de obra plástica (esta exposición de obra –plástica– suele 
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				ser más habitual en trabajos de fin de grado pero suele ir aminorándose a medida que se incrementa el grado académico de los estudios y titulaciones), de modo que las presentaciones plásticas-prácticas corren a veces el riesgo de convertirse en efímeras ‘lustraciones decorativas’ de los dossieres y memorias en gran medida ‘textuales’; donde el contenido visual vuelve a ser un tipo de ‘acompañamiento ornamental’ si lo exageramos un poco.

				Tal como mandan los cánones académicos de mayor arraigo, son fundamentalmente las fuentes referenciales que se encuentran escritas; bibliográficas, teóricas y metodológicas las que se han de clarificar preferentemente no solo en los trabajos académicos sino a la hora de hacer públicos artículos de esta misma índole. Ante ello, muchos/as expertos/as reclaman que en adelante, aparte del proceder que se exija a un texto académico regularizado, deberían de atribuirse a los jurados y tribunales formas novedosas de ‘leer’ y de interpretar en arte. Lo cual no significa que la persona (artista o no) que presente un trabajo de investigación en arte tenga prohibido, sobre la base de las necesidades de su trabajo, la utilización de formatos textuales convencionales, pero siempre como opción dentro de una pléyade más generosa de modos de presentación, como bien pudiera constituir un ‘texto’ más artístico que académico. Sin embargo y aunque así fuese, muchos compromisos de tipo burocrático impedirían, en el fondo, una correcta evaluación de la producción artística que no pasase por el filtro de un resultado textual, sea este ‘académico’ o menos.

				A decir de Lesage (2011), el concepto de investigación en el campo del arte tendría poco que ver con el objetivo de pretender amoldar las estructuras del arte a la ciencia, sean estas más o menos metodológicas y discursivas. La categoría textual que propone este autor no se encuentra supeditada al texto gráfico ni al convencionalismo discursivo (perteneciente más bien a las esferas semánticas, simbólicas y representacionales imbricadas de lo ideal e ideológico).

				El llamado ‘texto’ adquiere aquí consistencia a partir de multitud de vertientes y perspectivas de la realidad, bajo el influjo de las experiencias interpretativas. Bajo esos ejercicios y en un nivel más primitivo se encontrarían precisamente los susodichos dossieres a modo de ‘memorias’ y/o ‘portafolios’. Estos documentos están por lo común repletos de imágenes testimoniales de las obras artísticas, manteniendo una estructura ‘textual’ aunque sea con narraciones de tipo visual. Ello indica que nunca serán obras 
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				de arte en sí sino formas visuales de la ‘textualidad’ (lo cual es más que evidente en el caso de la escultura de bulto redondo, con la des-apreciación absoluta de la percepción tridimensional).

				Lo cual nos sugiere que, en cuanto documentación ‘representativa’, ‘hablan’ tal que interfaces sobre las obras de arte parcialmente recopiladas, pero con una ausencia total de su adyacente materialidad tangible; incapaces de superar su cualificación de ‘naturaleza textual’. Siendo estos ‘portafolios’ de una forma u otras emergencias ‘textuales’, es incomprensible que además de ello haya que acompañarlos de otra serie de textos habituales como apéndices, prólogos, etc. No es extraño que todas estas cuestiones tomen conciencia y relevancia en las sesiones de presentaciones de trabajos y tesis, puesto que los límites de la licitud en arte nunca se consideran suficientemente cumplimentados ni ponderados.

				¿Resulta viable una investigación y educación sostenida solamente por su naturaleza disciplinaria en las Bellas Artes?

				«La práctica artística no precisa de teorías, pero la explicación acerca de esa práctica sí puede acaso ser teórica». (Anónimo)

				Para Derrida por ejemplo, en calidad de filósofo, no era posible afrontar con garantía de éxito la escritura de un buen texto de filosofía sin plantearse a priori la interrogante de primer orden: ¿qué es escribir?

				El proyecto de la escritura de una tesis doctoral supuso un duro enfrentamiento intelectual con el propio hecho de escribir también para Derrida (Lesage, 2011). El doctorado de Derrida, por consiguiente, debió ser algo así como una especie de ‘portafolio’ filosófico sin la necesidad de texto ‘complementario’. Para Derrida un doctorado de filosofía no podía aceptar que los pensamientos básicos expuestos mediante la escritura no tuviesen que reflejar el modo en el que se encuentran escritos (introduciéndose en una zona más propicia para el metalenguaje). Defender que no existe otra cosa más allá del texto no significa negar el mundo exterior en su sentido literal, sino asumir que esos mundos son igualmente textuales (interpretados por medio de textos). No sería tanto que el texto lo es todo, sino que todo es, o se constituye como texto. Así se entendería parte de lo argumentado anteriormente en el marco de la enseñanza y transmisión de las artes plásticas con los acuerdos de Bolonia, estructura en la cual, en lugar de que 
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				el ‘portafolio’ también contiene texto, se desprendería por el resquicio que ‘es’ el propio texto.

				Estos juegos de palabras un tanto anudados no nos traen a la mente sino una cuestión relevante: que Derrida elaboró sin lugar a dudas una tesis íntegramente postulada para la disciplina filosófica, pero no sin problemas. De inmediato, ello conlleva otra pregunta más ‘cercana’; hasta qué punto en las Bellas Artes los trabajos académicos y tesis doctorales pertenecen netamente al área de conocimiento o no, lanzado directamente. Puesto que con el argumento que manejamos en los casos más extremos un trabajo académico del ámbito de las artes plásticas no necesitaría acompañamiento textual que lo avale, al menos si la susodicha investigación fuese realmente artístico-plástica, articulada en su propia materialidad y unida a la experiencia que se destila de la praxis artística.

				Aunque en una situación como esa, ¿qué sucede por ejemplo con los ‘otros’ temas de investigación a los que recurren los filósofos? (historia de la filosofía, filosofía de la ciencia, etc.). ¿No serían por lo tanto lícitos y aceptables, también en el arte, ‘otros’ temas de investigación historiográfica, sociológica y/o antropológica por citar ejemplos recurrentes? Rememorando a Derrida, el concepto de ‘texto abierto’ trae consigo y en relación estrecha la noción de ‘lectura abierta’ y/o amplificada, así como una concepción más abierta de la escritura en el contexto de la escultura postmoderna, si recordamos lo que se decía al inicio de este capítulo.

				Aquello que caracteriza la naturaleza definitoria de la cosa inscrita en su ser, sea literal o no lo sea, siendo la ‘escritura’ pictórica, escultórica y/o musical entre otras, serían cuestiones significativas de las extensiones conceptuales referidas. La lectura, por el contrario, si se identifica como una lectura significativa (acontecida con sentido y sensibilidad) no consta solo en la descripción de una sucesión de signos-códigos. Esa lectura deberá exponer claramente y absorber todos los significados al completo. Los supuestos ‘miedos’, por lo tanto, restarían en una especie de cavidad profunda que explicaría la imposibilidad de asimilación (Lesage, 2011). Incluso con dichas incertidumbres, se ha de seguir caminando hacia delante, teniendo en cuenta que, por suerte, la obra de arte no se encuentra repleta de significados sino que el fundamento contemplativo del arte consiste en la observancia de esa gruta oscura y profunda como ‘agujero-negro’ palpitante de infinitas concentraciones y densificaciones. Lo que comparten los modos 
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				de investigación (y de formación) un tanto ‘diferentes’ que tratamos de reverberar y aquello que poseen en común sería la necesidad de tiempo para pensar; un trecho temporal no malgastado sino aprovechado con tesón y audacia.

				En las renovadas entrañas de la educación artística, entre tanto, es la carencia de tiempo y su escasez continua lo que aún hoy sigue condicionando las plataformas en vigor. En el panorama europeo pero intercambiable igualmente en contextos de la cultura occidentalizada, después de la II Guerra Mundial y las denominadas segundas vanguardias se fue notando la oportunidad y necesidad de una educación e investigación académica en el arte aunque con trabas entorpecedoras. Durante las décadas de 1960-1970 y 1980 según cada latitud y ámbito geográfico, los/as profesores/as tuvieron que ir convalidando sus viejos títulos por otros equivalentes a licenciaturas y/o asimilados. Durante esos instantes irían así encendiendo motores los programas de tercer ciclo universitario y doctorados, en los cuales tanto el alumnado como el profesorado debían allanar el camino y acomodarse. Tarea compleja debido a la dispersión quizás más incisiva en las artes plásticas y la inexistencia, en algunos casos, de líneas de investigación sólidamente pautadas, y un conocimiento ambiguo por parte del alumnado egresado de las oportunidades académicas posteriores, dentro de las ofertas institucionales y administrativas de bolsas, becas y ayudas a la creación.

				En el nuevo contexto de mayor actualidad, los papeles de Bolonia nos han empujado, pero también despistado de nuevo, cuando las enseñanzas de tercer ciclo se han convertido en másteres oficiales de apenas un curso académico (dos semestres) de duración completa. A partir de ese punto de inflexión, el alumnado pasa a formar parte de las escuelas de Máster y Doctorado con competencias exclusivas en estos estudios, en buena medida desplazados/usurpados de las facultades universitarias, y desagregados de otros programas.

				Llegados a esa disyuntiva, los/as estudiantes sabrán que disponen de 3 a 5 años (según los diversos sistemas) para la elaboración de una tesis doctoral. En ese proceso es cuando el alumnado propiamente toma consciencia de las evaluaciones periódicas que se realizarán de su desarrollo; básicamente contribuciones científicas en formato de textos monográficos, participación en congresos internacionales, pasantías en el extranjero mediante bolsas de promoción a la investigación, etc. Mientras que las exposiciones o la 
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				propia actividad asociada fuertemente a la creación-investigación artística ostentará un peso menos relevante en términos genéricos4.

				A lo cual se añade la asunción de las metodologías activas del aprendizaje cooperativo en las universidades (escenarios ABP-PBA), las cuales se han utilizado siempre en la educación de las artes plásticas, pero de modo más intuitivo que pautado. A resueltas de todo lo apuntalado en los párrafos precedentes, asumimos los préstamos (y por ende las deudas) teórico-metodológicos y epistemológicos de otras disciplinas sin restar méritos ni legitimidades, al inicio del siglo XXI cuando todavía nos encontramos a la búsqueda (apenas infructuosa) de modos investigadores propios de las Bellas Artes en general y las artes plásticas en particular; siendo estos los ‘paisajes’ pedagógicos que acontecen con asiduidad.

				Algunas claves reflexivas para el esbozo de una conclusión

				«L´essentiel est sans cesse menacé par l´insignifiant». (Char, René)

				La historiadora y crítica de arte que hemos mencionado al comienzo del texto (Krauss, 1985, 1996), nos definió hacia el último tercio del siglo XX, en plena posmodernidad, los conceptos y categorías de la escultura en el campo expandido a modo de árbol con ramificaciones, dadas las lógicas dificultades y complejidades para la definición de terminologías específicas, nociones conceptuales y categorías en el campo de actuación que nos corresponde. Los significados del arte (la escultura) público adquirieron una gran presencia fuera de la etimología de la palabra “Academia”: esto es, los alrededores de la Acrópolis de Atenas, el espacio público que utilizaba Platón para instruir y adiestrar. Una de las claves entonces, también consistía en enseñar y así lo hizo igualmente Platón tal y como mencionábamos en la frase anterior.

				De hecho, aun siendo el “paseo” y la “excursión” algunos de los métodos de enseñanza de algunos precursores, no serían fácilmente olvidadas en otras corrientes contemporáneas. Ahí tenemos el esfuerzo que realizó el Situacionismo en la ciudad, durante las décadas intermedias del siglo XX, quizá con un modo de aprendizaje e investigación no ortodoxos.

				Con el paso de los años, más allá de los períodos de transición y más allá de los límites, en la situación posterior a los tratados de Bolonia para la 
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				educación superior en Europa pero también expansible en el mundo, con la intención de premiar la movilidad, los pactos se presentaron como un instrumento para aumentar las relaciones internacionales en educación, haciendo uso de la socorrida multiculturalidad. En la implementación de los títulos equivalentes en el sistema universitario, los títulos de Grado y Máster para el primer y segundo ciclo universitario fueron los preferidos en toda Europa y los estudios de posgrado y de tercer ciclo, seguían casi a rajatabla las nomenclaturas de los Estados Unidos (en aquellos años las estrategias de Lisboa, de hecho, querían imitar a su competidor estadounidense).

				Hemos visto que el mérito de la obra de arte no está tanto en sus manifestaciones y significados; estos pueden ser superpuestos, falsos y sin convicción, precisamente cuando obedecen al querer decir de esos significados. No es apropiado creer en la palabra del orador a pies juntillas, sino elegir cuidadosa y cautelosamente la esencia de la ‘cosa’. Las interpretaciones en contribuciones teóricas son, por lo tanto, muy controvertidas, porque cuando podemos liberar los elementos sueltos de la obra de arte nos crean una ilusión (espejismo) que va en contra de la plenitud o totalidad del arte (Sontag, 1964-1965). El arte se convierte en un objeto útil, sintetizándolo en un esquema mental que puede categorizarse. La interpretación, sin embargo, no siempre tiene la última palabra, ya que algunos resultados del arte actual son como almas lideradas por el diablo que van y huyen de estas interpretaciones. Y aquí percibe Sontag que hay algo muy curioso en la década de 1960 y que también está actualizado; que bien puede llegar a ser una parodia para evitar la interpretación, o puede que devengan formalismos abstractos sin sentido o que muchas veces puedan resultar objetos decorativos; o de lo contrario que, de la manera más simple, podamos quedarnos en el no-arte.

				Aunque es ridículo en cierta medida, a veces puede enfatizarse la esencia, el objeto íntimo y sustancia profunda de la obra de arte por encima de las interpretaciones del propio autor, de modo que en las situaciones más surrealistas permanecemos sin apreciar claramente qué tipo de comentarios, exámenes, investigaciones artísticas o inclusive qué tipo de educación artística se licita durante este tiempo que por época nos concierne. Cómo sería, si existiese, la crítica que no absorba el espacio del arte, que muestre el ‘ser’ propio de aquello que ‘acontece’ en el arte más allá de las posibles/probables interpretaciones.
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				Defendemos que en el arte los conceptos provienen de un terreno en el que ha surgido del hacer; siempre en relación con la praxis de una plástica concreta. En cualquier caso, estas operaciones plásticas/estéticas se traducen en un pensamiento conceptual, pero no al revés. Si esto es así, y terciado con las discusiones que hemos podido traer a colación y otras tantas, deberíamos preguntarnos hasta qué punto la investigación ‘académica’ en arte, por ejemplo, debe necesariamente estar dirigida a una tesis tradicional o común. De hecho, las investigaciones que cumplen con los requisitos habituales terminan en tesis doctorales (así como aquellas que ya pertenecen a proyectos especiales de investigación), tanto en ciencias como en humanidades.

				Pero si la investigación en arte no es habitual y no cumple con los parámetros académicos habituales, no debería terminar en una tesis doctoral necesariamente, sí o sí. Una vez más, las preguntas que podrían ser retóricas no nos satisfacen las necesidades actuales, pero nos enfrentan con un axioma similar al aceptado en los paradigmas académicos. El sistema universitario se basa en los resultados de la investigación y necesita plasmarse en diferentes niveles de educación superior5. En condiciones concretas, si la práctica creativa del arte y de taller pueden considerarse vías legítimas aunque inusuales en la investigación, ¿se detectaría e impulsaría en las Bellas Artes el fundamento de una docencia que provenga de esa forma de investigación entrecomillas ‘alternativa’? Y si así fuera, ¿la motivación por la docencia sería mayor en artes plásticas?

				Por último, pero no por ello menos importante, como resultado de una cultura de masas (que no ‘popular’) excesivamente difundida y que impregna cualquier ámbito de la vida (incluso académica) de nuestros tiempos, especialmente con una constante precipitación de imágenes ‘en cascada’, parece algo controvertido que nos cause algún tipo de experiencia sensorial un producto artístico, sobre todo en el caso de las interpretaciones de las imágenes que nos sobrepasan por su voluminosidad y voluptuosidad simulácrica. En la ‘iconosfera’ que habitamos, nuestras capacidades de percepción sensorial (más que nada las sustentadas en la visualidad) se encuentran a menudo colapsadas. Deberíamos preguntar, directamente desde las plataformas de investigación en arte, por la pertinencia y las maneras de realizar un arte no interpretativo e imposible de codificar, así como sobre las pautas y tentativas de enseñanza y de educación que pueden sugerir, retomando y re-estudiando los espacios y los planteamientos metodológicos que, no siempre retóricamente sino también hipotéticamente, 
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				pueden derivarse de una investigación centrada en la propia educación. No permitamos pues, que lo insignificante amenace continuamente lo esencial, tal como se afirma en la cita inicial del apartado.

				Notas:

				“La investigación científica, debido a que sus propósitos –desde la Ilustración– se han vinculado al ideal del progreso […], se ha constituido no solo como práctica, sino como discurso –como manera de fijar cómo la realidad ha de ser vista y pensada” (Hernández, 2006, p.16).

				“Tratando de establecer un proceso de legitimación mediante la incorporación de la noción de ‘Ciencia’ a cualquier campo. […] Un ámbito del conocimiento humano se hace legítimo –valioso por verdadero y aplicable– cuando añade el sustantivo Ciencia” (Hernández, 2006, p.17).

				Una comparativa por ejemplo del trabajo de campo empleado en las ciencias sociales, con el trabajo artístico-creativo en el taller de artista, tendría serios y probables problemas de adecuación/equivalencia.

				Ni qué decir que gran parte del alumnado de estos ciclos superiores mantiene paralelamente una práctica artístico-creativa de laboratorio-taller, sin perder vínculos con becas artísticas, exposiciones y concursos.

				La lógica de las preguntas propuestas a continuación nos lleva a los desfases entre docencia e investigación. Aun no siendo la clave del artículo, es sabido que para evaluar el rendimiento de la producción académica universitaria se tienen en cuenta tres pilares: investigación, docencia y gestión académica. La primera es la que adquiere un valor más importante (en torno al 50%), a continuación la segunda (en torno al 30%-35%) y la tercera el resto. Hemos de someternos a estas circunstancias y muchas de las investigaciones que se llevan a cabo suelen tener escasa repercusión real o su influencia se nota mucho más tardíamente en la enseñanza universitaria.
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				 Creatividad y cultura de reciclaje en centros educativos de Ecuador y España (Periodo 2008-2017)
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				Resumen

				En este artículo efectuamos un estudio comparado entre Ecuador y España, abordando en concreto la circunstancia educativa que se da en ambos países en cuanto a actividades creativas con uso de material reciclado en distintos niveles formativos, desde educación inicial o primaria, hasta enseñanza superior.

				A través de este trabajo intentamos extraer datos que nos revelen las políticas educativas y actitudes sociales que se dan en cada país sobre el vínculo entre creatividad y salvaguarda del medio ambiente. Queremos comprender la dinámica de las iniciativas —las cuales no siempre provienen de organismos gubernamentales, sino que a veces surgen de entidades privadas— y valorar el empuje de la legislación y planes estatales para el fomento de la educación ambiental y la educación artística utilizando materiales de desecho. Queremos revelar nexos y contradicciones socio-educativas para llegar a conclusiones reveladoras.

				Para tal fin, nos centramos en el análisis de iniciativas y proyectos de reciclaje que conlleven la confección de objetos creativos (manualidades, ornamentos, obras artísticas) con material de desecho, en el escenario educativo de España y Ecuador vivido en la última década. Relacionamos estos países porque, pese a tener un pasado histórico común, han circunscrito sus políticas en contextos continentales, y es así que podemos comprender 
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				a Ecuador como exponente de la mentalidad y el modo de intervenir sobre esta cuestión que se tiene en América Latina, y a España como exponente en el marco de Europa.

				Hemos fijado la delimitación temporal en los nueve últimos años por considerar que es un periodo donde el reciclaje de desechos se ha convertido en un asunto de importancia global, tomándose vivamente conciencia de la trascendencia de las actitudes personales hacia el reaprovechamiento de materiales para la sostenibilidad y salvaguarda del medioambiente, todo lo cual tiene una repercusión en la educación: se debe formar a las nuevas generaciones para que cuiden el ecosistema. También hemos escogido este periodo porque es desde 2008 que rige en Ecuador una nueva Constitución, que sigue vigente y ha determinado cambios sustanciales en cuanto a educación, produciéndose un avance en la legislación al respecto de la educación ambiental y su currículo entrelazado con la educación artística.

				Palabras clave: Reciclaje, creatividad, educación, Ecuador, España.

				Introducción

				El objetivo de este estudio es apreciar similitudes y diferencias en proyectos que tienen como fin elaborar manualidades u obras creativas con material reciclado en Ecuador y en España, desde el año 2008 a la actualidad. En base al análisis y comparación de datos podremos plantear una respuesta al porqué de las semejanzas y discrepancias. Tener una noción de todo ello nos puede ayudar a reflexionar sobre las circunstancias, y valorar qué se está haciendo bien y mal en un país y en otro.

				Ambos países son conscientes de que reciclar es una necesidad, sobre todo atendiendo a determinados materiales, como los plásticos, que tardan miles de años en descomponerse. Reciclar y reutilizar, desde este concepto, implica también valorar más a los materiales biodegradables, que se degradan en sólo unos días. Por otra parte, la enseñanza de la ley de las 3R: reducir, reciclar, reutilizar, está presente en la pedagogía de ambos países, tocándose a la hora de plantear temáticas ambientales.

				Reciclar tiene un claro impacto en la reducción de gases de efecto invernadero y, en general, se trata de una responsabilidad social. Es muy posible que, en Europa, a consecuencia de una legislación más estricta, se recicle más que en 
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				América Latina. Sin embargo, creemos que puede sorprender el descubrir que en Ecuador surgen muchas iniciativas de manualidades con material reciclable, tal vez más que en España. Podemos intuir una explicación sociológica y otra política, las cuales desarrollaremos en este trabajo. De cualquier modo, consideramos que este estudio puede ser valioso para comprender el nivel de importancia que cada país concede a programas para el fomento de la educación ambiental a través de las actividades creativas con material reciclado.

				Otra cuestión respecto a este tema es su valor pedagógico. Al tiempo que se reutilizan y elaboran objetos, se inculca en los niños la noción de reciclaje general, el tratamiento de residuos, la idea de organizar la basura en materiales orgánicos e inorgánicos, botellas, vidrios, etc. ¿Es similar la solicitud de realizar estas actividades en ambos países? En principio creemos que puede haber una diferencia. En Ecuador no hay facilidades para separar tipos de basuras, no es fácil localizar contendores de reciclaje. En España, en cambio, donde sí son comunes en el mobiliario urbano, toda la instrucción se centra en que la sociedad adquiera consciencia de en qué contenedor de reciclado ubicar cada tipo de residuo.

				Resulta lógico pensar que las actividades creativas con material de reciclaje acontezcan en la clase de ciencias naturales, a la hora de introducir conceptos sobre el cuidado del medio ambiente, generando concienciación en las nuevas generaciones sobre el consumismo y las responsabilidades cívicas. Los niños son especialmente proclives a valorar estas actividades, y es un modo de concienciarlos de que pueden tener una colaboración en la sociedad y proteger la naturaleza. Supone propiciar una reacción a un problema global. Sin embargo, estos ejercicios, además de versar sobre ecología, potencian la imaginación y el ingenio, por lo que tendrían su lugar en el área de educación artística.

				Nuestra pesquisa se centrará en descubrir contrastes, similitudes y las motivaciones ideológicas que están detrás de las actividades de realización de manualidades con objetos reciclados en Ecuador y en España. Partimos de que es posible descubrir lógicas disímiles en ambos países, de acuerdo a su realidad socioeconómica.

				La hipótesis de partida es que en Ecuador es más común encontrar actividades de este tipo que en España porque en el país andino el cuidado 
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				y respeto hacia el medioambiente es una directriz que se inscribe en el Plan del Buen Vivir, e incluso aparece en la Constitución vigente. Esto provoca que las escuelas presenten proyectos educativos en esta dirección porque así se está acorde con el Plan del Buen Vivir y se obtiene un mayor beneplácito por parte de las autoridades. En contrapartida, en España la directriz del respeto al medioambiente no proviene de una carta política central, aunque sí aparece en el currículo. En España los proyectos de elaboración de manualidades con material reciclado a menudo provienen de la iniciativa privada, de consorcios que gestionan residuos o empresas de eco-diseño, por ejemplo, que tienen un interés particular en que las nuevas generaciones se conciencien en reciclar, y separen adecuadamente los materiales.

				La hipótesis se ve reforzada porque hemos de considerar que en Ecuador hay poco más de 16 millones de personas mientras que en España hay 46 millones y medio. Las condiciones económicas y educativas de la población son muy diferentes, siendo Ecuador un país con menor inversión en infraestructura educativa y con menor renta per cápita. En Ecuador, a menudo, las familias son realmente pobres y no pueden costear la adquisición de material extraescolar para hacer manualidades, como puede ser foam, papel de seda o cartulinas de colores… Es mejor recurrir a materiales reciclados por eliminar costes, y vencer el prejuicio de pensar que se está trabajando con basura, aludiendo a la cultura de reciclaje. En España, donde hay mayor porcentaje de clase media, estas cuestiones no tienen lugar.

				Comparación

				Vamos a establecer tres categorías clasificatorias principales de comparación. La primera es el modo de afrontar la actividad, centrada en valorar la manera en que se abordan las manualidades con materiales reciclados en cada país. Esta categoría se ocupa de profundizar en cuestiones preparatorias, el enfoque y las estrategias pedagógicas que se siguen para impartir la actividad. Puede referirse a las recomendaciones u oportunidades para favorecer la docencia, o bien a otros temas a tener en cuenta de cara al buen desarrollo de las actividades. Una segunda categoría se dedica a identificar de dónde surgen las iniciativas. En este apartado intentamos averiguar quién plantea los proyectos habitualmente en cada país, qué organismos impulsan los talleres educativos y artísticos mediante el reciclaje. La idea puede provenir, por ejemplo, de las propias escuelas, de la iniciativa personal 
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				de los docentes, de las instituciones políticas, de las empresas privadas… Por último, nos ocuparemos de la legislación, valorando los aspectos que impulsan en cada país a que se realicen estas actividades.

				El modo de abordar la actividad

				Sobre el enfoque

				Existen diferentes estrategias para enmarcar socialmente esta actividad en las escuelas, y podemos observar diferencias en Ecuador y España. Por ejemplo, en Ecuador es fácil introducir esta enseñanza a través de la idea de elaboración de artesanías. En España, en cambio, es fácil vincularla al arte, y en especial al arte contemporáneo.

				Ecuador es un país donde la economía gira en gran parte alrededor de la industria artesanal. Mencionemos las tradiciones textiles de los tejidos de alpaca y los sombreros de paja toquilla, la alfarería o la joyería en plata. La producción artesanal está en la mentalidad de todos los ecuatorianos, y es por ello que, en los niños, es fácil introducir la cultura del reciclaje a través de la idea de que están realizando algo muy valorado y común en su entorno, como es la artesanía. Realmente, referir conceptos de artes populares autóctonas en la educación básica es en sí misma una estrategia de formación trasversal. A la hora de plantear temas y técnicas se puede ilustrar sobre los oficios y la elaboración de objetos utilitarios, ofreciendo a los niños una experiencia práctica desde una concepción propia de las epistemologías del sur (De Sousa, 2009).

				Por otro lado, en Ecuador verdaderamente existe un comercio de cosas hechas de manera artesanal, tiendas ecológicas de objetos hechos a mano que se venden a precios costosos, y por esta vertiente se puede dar también un trasfondo de valor a los niños frente a la actividad. Es España, esta última línea podría potenciarse, sobre todo ante el auge del eco-diseño y el upcycling, un término anglosajón que podría traducirse como supra-reciclaje. El upcycling está muy de actualidad en Europa, y se basa en reutilizar materiales de desecho para crear nuevos productos de diseño o decorativos.

				En España se ha experimentado en utilizar la actividad para hablar de arte contemporáneo a los niños. Se trata de una idea vinculada con la más asentada tradición vanguardista española, presente y valorada en el contexto 
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				social nacional, por lo que es más fácil para los niños sentir inquietud hacia este tipo de conceptos y naturalizarlos en su educación. Hay determinados géneros, como el arte povera, el arte ambiental, o técnicas como el collagraph, que se valen justamente de materiales usados1.

				Hay que mencionar también que esta valoración del arte contemporáneo es característica de sociedades más adaptadas a la vanguardia cultural, ya que, si consideramos probar la experiencia en Ecuador, probablemente generaría rechazo. En España la vanguardia artística es apreciada porque hay un mayor índice de culturización sobre los héroes oriundos de la historia del arte, mientras que en Ecuador hay aún cotas significativas de analfabetismo, y por consiguiente se suele desconocer el aporte del arte contemporáneo. No obstante, la experiencia tal vez podría hacerse con artistas del indigenismo, como Oswaldo Guayasamín, que son muy populares.

				Sobre la recogida de materiales

				Este aspecto es importante porque puede haber diferencias en uno y otro país a la hora de reunir los materiales reciclados para las actividades. Lo más común es pensar que siempre se utilizan retazos de tejidos, plásticos, cartón, latas y otros elementos de reciclaje. Sin embargo, puede haber diferencias relativas a condiciones socio-económicas. Por ejemplo, en España se utilizan muchos materiales como las cápsulas de café, que podríamos identificar como residuos de nueva generación, o tal vez basura del primer mundo.

				Los materiales pueden haber sido recolectados por la comunidad escolar, o proporcionados por los niños, por recolección o por traerlos de casa. En este último caso, es común en ambos países plantear la idea de rescatar objetos que se tengan en el hogar y con los que no se sepa qué hacer. No obstante, las tareas de recolección comunitarias parecen ser más habituales en Ecuador, pues vemos ejemplos como el proyecto que realizó en 2013 en varios colegios, llamado “Con mis manitas limpio mi ciudad”, donde niños preescolares ayudaron a limpiar el medioambiente junto con brigadas conservacionistas de sus colegios (Fermín, 2013). 

				En este punto hay que mencionar una realidad disímil en cuanto al reciclaje en ambos países. En Ecuador hay recicladores (gestores ambientales). Se trata de personas que se encargan de recoger el material reciclable que se deja en 
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				las puertas de las casas junto a la basura, clasificarlo de manera correcta y llevarlo a las fábricas de reciclado, las cuales se lo compran. Cada reciclador reúne una media de 2.5 toneladas de material reciclable al mes. En Quito, en diciembre de 2016, había 300 recicladores. El 80 % de los recicladores son madres de familia, y son el sustento de su hogar (Alarcón, 2016). Poseen un carnet para desarrollar legalmente esta actividad y reciben una formación en Centros de Educación y Gestión Ambiental2.

				La figura del reciclador ha sido habitualmente despreciada y minusvalorada, pero es muy común en América Latina. Una noticia reciente señala que hay en la región 4 millones de personas dedicadas al reciclaje. A veces forman parte de una industria informal, sin un claro reconocimiento (EFE, 2017). Este no es el caso de Ecuador, donde incluso existe una Red Nacional de Recicladores. En España, por el contrario, no es frecuente la presencia de esta figura profesional. El reciclaje se deja a responsabilidad de los ciudadanos, y por eso existen contenedores y la educación se orienta a enseñar a separar adecuadamente los residuos. En Ecuador, en cambio, hay una falta generalizada de contendedores. El problema del reciclaje, por tanto, no se dirige a la concienciación de la ciudadanía, como en Europa: se resuelve con gente que revuelve en la basura.

				Es así que, en España, a menudo se tratan de aprovechar las actividades de manualidades con material reciclado para “enseñar a separar”, para educar sobre qué tipo de residuos va en cada contenedor y reducir la cifra de “impropios”. En este sentido, la principal preocupación española es que cada persona sepa depositar sus residuos en el contenedor correcto, ya que todo parece indicar que no se hace bien por desconocimiento. En Ecuador esto sería imposible porque sencillamente no hay contenedores.

				No obstante, aquí hay que mencionar una particularidad que se da en Ecuador, y que sí es, a nuestro modo de ver, una oportunidad de mejorar la conciencia social en cuanto a reciclaje. Se trata de la “minga”. Minga es una palabra de origen quechua que significa solicitar ayuda a cambio de algo prometido. Se trata de una práctica de trabajo comunitario precolombina, y tiene como fin el beneficio recíproco. Mediante la minga se hacen colaboraciones como la ayuda en la cosecha y la construcción de espacios públicos. En Ecuador es una tradición vigente, y son comunes las mingas de limpieza, que pueden consistir en asear y acondicionar un espacio comunal, como un colegio público, o limpiar una zona de basuras, como por ejemplo 
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				los márgenes de un río. La minga puede ser una oportunidad para recoger elementos reciclables y utilizarlos en las actividades de manualidades. En España esto sería imposible porque las comunidades no poseen ese espíritu de colaboración cívica, y se depende totalmente de los servicios de limpieza.

				Una última cuestión sobre los materiales que ya hemos apuntado anteriormente es que, en Ecuador, la situación económica de las familias es en ocasiones precaria, y no es apropiado solicitar a los niños que traigan materiales de papelería, como foam o papel de seda. Para los proyectos escolares es mejor usar envases, retales, tapones y otros residuos como materia prima porque, justamente, se evita solicitar a los niños la compra de materiales que pueden ser costosos. En España, donde existe un mayor porcentaje de clase media y hay un mayor poder adquisitivo de las familias, la actividad de manualidades con reciclaje no se contempla a través de esta óptica.

				Sobre la función del profesor

				En este punto queremos describir algunos aspectos que se tienen en cuenta en la docencia. Las actividades de manualidades con material reciclado a menudo se realizan al aire libre: en el patio o en los jardines del centro educativo, ya que para ilustrar sobre nociones medioambientales lo mejor y más recomendable es estar inmersos en el entorno de la naturaleza. En un ambiente abierto se pueden aprovechar recursos como piedras, ramitas, hojas y flores.

				Las manualidades con material reciclado unen el desarrollo ético con el estético, pero a la vez tienen un componente psicológico. Los niños ven el arte como una expresión poética, como una parte importante de la vida, y a veces es, realmente, una forma de escape de sus circunstancias personales. De ahí que esta actividad pueda ser considerada terapéutica, enfocada a olvidarse de situaciones y problemas, y a través de la creatividad fortalecer la autoestima.

				En ambos países se tiene en cuenta la gran capacidad de emulación de los niños, que aprenden mediante el ejemplo. Por esta razón que el docente suele ser visto como un guía introductor en buenos ejemplos y educación en valores medioambientales mediante la expresión artística. Formar en estos 
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				hábitos sirve para la construcción de la identidad del niño. En Ecuador se insiste en que el estudiante que adquiere hábitos de reciclaje puede llevar los conceptos a su familia. Se valora sobremanera este objetivo porque es usual que las familias no gestionen bien los residuos.

				Las actividades son de naturaleza grupal, y esto favorece que se introduzca el concepto de juego como factor de enseñanza. Al menos en España está muy desarrollada la idea de que el juego es el lenguaje de los niños, y un ejemplo puede verse en el taller “Juguete reciclado”, realizado con estudiantes de entre 4 y 12 años en los predios de la Facultad de Bellas Artes de Granada en el año 2009. El taller estaba centrado en elaborar juguetes con material de desecho y tenía un importante componente lúdico y constructivo, además de fomentar la inventiva (Lozano & Pires, 2011, p. 139).

				Asimismo, hay que mencionar una cuestión que preocupa habitualmente en Ecuador, no así en España. Se trata de la falta de material didáctico para planificaciones. En Ecuador existe la queja de que la mayoría de libros de manualidades que hay en el mercado no usa productos reciclados como materia prima (Arellano, 2012, p.84). Es así que hemos podido localizar varias tesis de grado donde lo que se plantea es una guía con ejemplos para proyectos escolares. En efecto, se trata de un problema real, y de acuerdo a un estudio realizado en 2011, en Ecuador los docentes suelen desistir a la hora de generar estas actividades porque no encuentran fácilmente guías para hacer una planificación (Heredia, 2011).

				La falta de material didáctico se basa en que no ha existido tradicionalmente preocupación por estas cuestiones en las escuelas, y el descubrir estas tesis nos revela una explosión de interés desde 2008, que probablemente tiene como detonante las directrices del Plan Nacional del Buen Vivir. Efectivamente, se da la circunstancia de que en España hay más editoriales que publican, al menos desde mediados de la década de 1990, documentos didácticos de este género, atentas a la demanda educativa. A día de hoy, el grueso de libros sobre reciclaje y manualidades escritos en español procede de editoriales españolas. De igual forma, las traducciones de libros originarios de otros países, corrientemente son iniciativa de casas editoras de España. La distribución de estos importantes instrumentos para la planificación docente, empero, a veces es restringida en determinados países latinoamericanos.
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				Sobre el origen de las iniciativas

				Docentes y centros educativos

				La idea de realizar un proyecto de manualidades con material reciclado puede venir de las propias instituciones educativas a partir de una preocupación por el mal manejo de los desechos en la comunidad. Las escuelas son conscientes de su papel formativo y es lógico que traten de incentivar al estudiantado a reciclar y cuidar el entorno.

				En ambos países esta forma de pensar puede darse. Así, encontramos proyectos en los colegios donde se realizan estas actividades y en ocasiones los resultados se abren al público, exponiéndose las obras de reciclaje de los estudiantes3. En España, podemos mencionar el programa “Cuidamos nuestro entorno”, realizado en el Colegio Público Pedro Brimonis durante tres meses, para el área de Ciencia y Ambiente. Entre las muchas actividades realizadas destacan las manualidades con grupos de primaria, y sobre todo un mural con piezas y fragmentos de desecho (Cuidamos nuestro entorno, 2014).

				A pesar de todo, es más común que, en este ámbito, la iniciativa surja por el interés de un docente, y en este sentido, en Ecuador se aprecia una mayor inquietud. Esto lo revela la cantidad de tesis de investigación de fin de grado en educación básica que plantean proyectos para promover la importancia del reciclado a través de guías de manualidades y otras iniciativas llevadas a cabo por medio de experiencias y estudios de caso en centros educativos4. A menudo el eje de interés de estos trabajos es solventar el desconocimiento en reciclaje en la escuela, buscando favorecer un proceso de concientización sobre la preservación del medio ambiente y la generación de hábitos de reciclaje en la infancia.

				Encontramos tesis desde el año 2010 donde se insiste en que la realidad de los centros donde se acometen las actividades es de total desconocimiento por la cultura de reciclado, lo cual no deja de ser lógico, ya que anteriormente a la Constitución de 2008 y al Plan del Buen Vivir, no había interés por el reciclado en todo el país. El estudio de Sánchez Tapia (2011) es significativo, porque se señala que el colegio donde se hace la experiencia carece absolutamente de cualquier tipo de política sobre conservación y reciclaje (p. 68). Por otra parte, en el análisis de Páez Leiva (2011), basado en encuestas a profesores, 
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				se revela que ni a docentes ni a padres les gusta la idea de las manualidades con materiales reciclados porque no les gusta utilizar cosas usadas (p.100).

				Estos trabajos nos hablan de la inquietud de los docentes por cambiar la realidad de los centros escolares, a la par que nos indican la influencia que está ejerciendo el Plan del Buen Vivir, al que a menudo se hace referencia, y que es la directriz nacional.

				En España podemos hallar igualmente tesis de grado dedicadas al planteamiento de proyectos de reciclaje y manualidades, aunque no son tan abundantes. Podemos mencionar el original trabajo de Vélez Muñoz de Bustillo (2014), un proyecto de educación inclusiva centrado en la educación infantil, donde personas con discapacidad son las encargadas de impartir unos talleres de reciclaje.

				Organismos gubernamentales

				Las iniciativas surgen con frecuencia del marco de una política estatal, regional o local. Se trata de proyectos estructurados a modo de campañas, con talleres, actividades y exposiciones, que tienen como fin sensibilizar e informar a los estudiantes en valores ecológicos por medio del arte.

				A menudo estas acciones se realizan para el conjunto de escuelas públicas de una ciudad o región. En España, un ejemplo muy notorio es el programa Recapacicla, donde colaboran la Consejería de Medio Ambiente y Ordenación del Territorio y la Federación Andaluza de Municipios y Provincias5. Este programa busca reducir desechos, reciclar y reutilizar, pero sobre todo “la separación en origen”, es decir, que la gente aprenda a separar el material para reciclarlo. Recapacicla fue iniciado en 2011, y prosigue en la actualidad. Realiza acciones comunicadoras y formativas en centros de toda Andalucía.

				Los organismos gubernamentales de municipios y provincias ocasionalmente proponen concursos de manualidades con materiales reciclados orientados a las escuelas, y aunque en España hemos encontrado algunas propuestas interesantes, hay que decir que en Ecuador hemos constatado que son más abundantes estos certámenes inter-escolares, con su correspondiente exposición de reciclaje. Hemos localizado concursos de reciclaje en todo el país, incluso en zonas remotas a las que sólo se puede acceder en avioneta, como la ciudad Taisha, en el oriente amazónico, donde vive la comunidad de nacionalidad indígena Achuar (Concurso de reciclaje, 2012).
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				Habitualmente estos eventos coinciden con la fecha del 17 de mayo, día mundial del reciclaje, con el fin de llamar la atención sobre la problemática medioambiental y educar en la norma de las 3R. En estos concursos se conceden premios a la creatividad e incentivos. En ocasiones se realiza una expo-feria, con stands donde se muestran manualidades y objetos creativos reciclados hechos por los niños y adolescentes en el curso escolar (Castillo, 2015). Pueden llegar a verse elementos muy originales, como vestidos hechos con bolsas de plástico o neumáticos con los que se realiza mobiliario.

				No obstante, nos ha llamado especialmente la atención el concurso y exposición infantil “Juguémosle limpio al planeta”, organizado en 2007 en la ciudad ecuatoriana de Cuenca por la Oficina de Gestión Ambiental del Ministerio Nacional de Medioambiente. Lo llamativo es que, en el llamado a concurso se plantea que la falta de educación ambiental, en realidad “ha sido una forma de poder, para generar una humanidad que subsiste bajo el engaño, en una actitud individualista y sin conciencia del verdadero bienestar que no es otra cosa que el bienestar común” (Marcos, 2008). Efectivamente, el trasfondo del certamen reviste una reivindicación política que el recién elegido gobierno del partido Alianza País utiliza para señalar las deficiencias de la anterior administración y ensalzar la idea del Buen Vivir. Es importante mencionar que el evento se celebró en el Mall del Rio Shopping Center, un centro comercial, el emblema del consumismo en la sociedad actual. Se buscaba educar al consumidor y generar en los clientes un criterio a la hora de desechar los bienes de consumo.

				Las empresas

				A la hora de plantear proyectos de manualidades con reciclaje hemos de mencionar también las iniciativas privadas. Esta vertiente es muy común en España, donde consorcios y empresas, en acuerdo con los estamentos políticos, ofrecen cursos y talleres a las escuelas públicas. Por lo general se trata de organismos con intereses en el reciclaje, como las entidades dedicadas al procesamiento de basuras o las organizaciones dedicadas al ecodiseño.

				Un caso paradigmático es la Red de Escuelas por el Reciclaje (RER), en Asturias, promovida por COGERSA, un consorcio dedicado a la gestión de residuos sólidos que trabaja en toda la comunidad (COGERSA, 2016). Esta empresa dedica parte de su presupuesto a ofrecer programas de educación 
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				ambiental, con actividades educativas. Desde 2005 abre la posibilidad de que se inscriban los centros educativos que lo deseen. Lo que quiere la empresa es que se realice un mejor reciclaje de papel y envases, por lo que promueve que el propio centro haga la recogida separada y a la vez se proporciona la formación ambiental y el desarrollo sostenible con el medio natural en todas las áreas del currículo educativo.

				Es frecuente encontrar una corporación relacionada con el reciclaje detrás de estas campañas. Para las empresas es beneficioso que se adopte la cultura de las 3R, por lo que apuestan por ofrecer actividades a los centros educativos con monitores y todos los medios precisos, con el objetivo de que los niños aprendan a depositar los residuos reciclables en cada contenedor. Para las entidades políticas que hacen de mediadoras a través de un convenio con las escuelas públicas es también positivo, ya que está bien visto socialmente. Por último, para las escuelas es una actividad enriquecedora, lúdica y creativa, que ya viene costeada. Es, por tanto, una relación de beneficio mutuo para todas las partes.

				Otras procedencias

				A veces los proyectos provienen de fuera del centro, pero sin intereses aparentes, como puede ser el caso de las iniciativas propuestas por la universidad. En Ecuador y en España se han dado casos, particularmente el ya mencionado taller “Juguete Reciclado”, llevado a cabo en la Facultad de Bellas Artes de Granada con el impulso del Gabinete de Acción Social de dicha universidad. Tuvo como fin enseñar a niños de entre 4 y 12 años, en el marco de la educación artística y medioambiental, a elaborar juguetes con material de desecho (Lozano & Pires, 2011, p. 139).

				Por otro lado, podemos valorar la acción de fundaciones sin ánimo de lucro, como el taller-concurso de manualidades “Reciclarte”, que tuvo lugar en la Unidad Educativa Liceo Naval de Guayaquil en el año 2014, para el fomento del reciclaje y para revelar que lo que consideramos residual, puede llegar a ser arte (Proaño, 2014). Este taller fue organizado por la Fundación Malecón 2000.

				Por último, hay que resaltar el papel de las organizaciones ecologistas en España, por ejemplo, Ecologistas en Acción, que ha llevado a cabo algunos proyectos (Núñez, 2014). No hemos encontrado casos representativos 
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				en Ecuador, tal vez por cuestiones políticas, ya que los movimientos ambientalistas se han enfrentado en los últimos años al Gobierno a causa de la extracción de hidrocarburos en Yasuní, una zona protegida de la selva amazónica, y esta crítica ha sido ocasionalmente represaliada.

				La legislación

				Ecuador

				En general, las naciones de América Latina presentan cifras desalentadoras en cuanto a reciclaje. Los datos de 2014, indicaban que ningún país de la región lograba recuperar el 25% de material reciclable, y que en el caso de Ecuador sólo se lograba aprovechar el 24% (EFE, 2017). El Banco Interamericano de Desarrollo (BID) declaró, ante esta circunstancia, que no se están aprovechando en América Latina los posibles ingresos del reciclaje de residuos, ni se está haciendo lo suficiente para evitar que contaminen (EFE, 2017). Es cierto que el problema debería ser asumido por la ciudadanía, pero las autoridades deben poner los medios de su parte, ya que, como hemos comentado, en Ecuador hay una carencia absoluta de contenedores de reciclaje. Aspectos como este son muestra de una evidente indiferencia por parte de los gobiernos y sus legislaciones, lo cual es aprovechado por las empresas, que ven la oportunidad de seguir contaminando y malgastando recursos naturales.

				La Constitución de la República de Ecuador de 2008, que es la Carta Magna vigente, declara en su Sección Segunda que se ha de velar por un ambiente sano, que se ha de respetar a la naturaleza o Pacha Mama, y que se ha de buscar un modelo de desarrollo ambientalmente sustentable y equilibrado, asegurando el bienestar de las generaciones futuras (Asamblea Constituyente, 2008).

				Con respecto a la educación, y en concreto sobre el currículo de Educación General Básica, se señala que la Educación Ambiental ha de ser enseñada como una materia trasversal, de modo que se sensibilice a los estudiantes en el compromiso diario de preservar el medioambiente. Se exhorta, además, a que los centros educativos y la sociedad exploren alternativas de solución a cuestiones medioambientales, fundándose en experiencias reales, con el fin de que los estudiantes adquieran responsabilidades con la naturaleza. Es 
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				decir, se impulsa a elaborar programas de educación ambiental para niños, sugiriendo que serán ellos quienes concienticen a los adultos y, con el tiempo, promoverán la trasformación social (Arellano, 2012, p. 4).

				En Ecuador hay que tener también en cuenta el Plan Nacional del Buen Vivir. Buen Vivir hace alusión al concepto Sumak Kawsay, escrito en quechua y a veces traducido como vida en plenitud, que está presente en la cosmovisión ancestral andina y que con el actual gobierno del partido Alianza País ha sido trasformado en una propuesta política. Menciones al régimen del Buen Vivir ya aparecen en la Constitución de 2008, pero posteriormente se convirtió en una agenda estatal con entidad propia, una hoja de ruta con objetivos a cumplir. Al momento de redactar este artículo rige el Plan Nacional del Buen Vivir 2013-2017. En él se reconocen los derechos de la naturaleza, se exige que las actividades humanas sean responsables con el medio ambiente, y se promueve la reducción de desperdicios materiales y el reciclaje (Senplades, 2013).

				España

				España es uno de los países de la Unión Europea que menos residuos urbanos recicla, en virtud de los mínimos que marca la Comunidad Europea, determinados por los análisis de la Agencia Europea de Medio Ambiente (Fernández, 2013). El reciclaje es una prioridad en Europa, ya que, como consecuencia de su consumismo desaforado, se suelen desperdiciar y enviar a vertederos residuos valiosos.

				La normativa sobre el reciclaje es estricta. Se trata de la Ley 22/2011, de 28 de julio, de Residuos y Suelos Contaminados, ajustada a la directiva europea (BOE, 29/07/2011). Esta ley se establece como el marco jurídico para todo lo relativo a gestión de residuos, dictaminando principios sobre prevención, preparación para la reutilización, reciclado, otras formas de valorización, y finalmente eliminación, por ejemplo, en vertederos. La Ley contempla unos objetivos de volumen de reciclaje, de ahí que en España se insista tanto en que debe hacerse una recogida separada, y que sea una directriz de las comunidades proponer planes medioambientales para sensibilizar y tratar de concienciar sobre estos temas a la ciudadanía. En el plano educativo, al referirnos a la educación básica, hemos de sacar a colación una disposición, el Real Decreto 126/2014, de 28 de febrero, por el que se establece el currículo básico de la Educación Primaria (BOE, 01/03/ 2014). En el artículo 10, se 
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				comenta que, como elementos trasversales, los currículos de Educación Primaria incorporarán elementos de desarrollo sostenible y el medio ambiente, entre otros temas. Estos temas se pueden tocar, por tanto, también en la asignatura de Educación artística, aunque no figura específicamente en el currículo. En cambio, sí figura en el currículo de la materia de Ciencias Naturales, al tocar el bloque “Materia y Energía”, ya que se tratan aspectos sobre sostenibilidad, y se dan nociones de actuaciones para el desarrollo sostenible. También existe en el currículo de Ciencias Sociales, al tratar el bloque denominado “El mundo en que vivimos”. Se habla sobre la incidencia del comportamiento del ser humano en la naturaleza, y las medidas que se deben adoptar para la preservación de las condiciones ambientales.

				En el currículo de Cataluña, sin embargo, en la asignatura “Materia y energía”, se menciona en los criterios de evaluación que el estudiante debe resolver situaciones cotidianas mediante la reducción, reaprovechamiento y reciclaje de materiales. Esto es más concreto que el currículo nacional (DOGC, 26/06/2015).

				Conclusiones

				Una vez realizado el estudio, nos queda dar una mirada valorativa general que pueda aportar conclusiones. En líneas generales, hay que admitir que a través de los proyectos de manualidades con material reciclado se estaba pugnando en ambos países por difundir una cultura del reciclaje en los más jóvenes, que en el futuro serán los agentes de trasformación.

				Hemos de convenir en que es muy importante el compromiso de ambos gobiernos, unido a la voluntad de las personas, en pos de naturalizar la educación ambiental y la práctica del reciclaje en todos los estratos sociales. En los dos países se busca establecer políticas de recolección y tratamiento de desechos para que no crezca la contaminación y se reduzca el impacto del consumismo irracional.

				Las diferencias más notables yacen en la gestión política porque, aunque en ambos países hay una legislación estricta y seria, en Ecuador hay una falta generalizada de aplicación de medidas por parte de los gobernantes municipales, lo que es evidente en la carencia de contenedores de reciclaje y en que se haya legalizado la figura del reciclador, personas que rebuscan en la basura para vender materiales aprovechables a las empresas de 
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				reciclaje. Sorprendentemente encontramos muchas campañas de reciclaje y exposiciones en lugares públicos como resultado de concursos organizados por el Gobierno, que al exhibir las manualidades con objetos reciclados tratan de inculcar el hábito, pero como hemos dicho, el propio Gobierno no pone los medios a disposición de los ciudadanos para que se materialice esa idea.

				En España, en cambio, se fomenta el reciclaje en origen porque sí existen contenedores y es fácil educar para su uso. A pesar de ser uno de los países que menos reciclaje logra anualmente en el contexto de Europa, está consiguiendo equipararse, y las medidas de apertura a las iniciativas privadas son favorables en esta dirección siempre que todos ganen: la empresa, el gobierno y la escuela. En Ecuador no se observan iniciativas de reciclaje más allá de las gubernamentales, y pensamos que puede ser este un factor determinante.

				Notas:

				Es muy interesante, en este sentido, valorar la tesis de grado de Cobo Ortega, Mª C. (2014). El arte contemporáneo en las aulas de Educación Primaria. Tesis de grado. Jaén: Universidad de Jaén. Este proyecto busca realizar actividades en el aula de Educación Primaria relacionadas con el arte contemporáneo, y entre las manualidades hay algunas de reciclado.

				Una noticia relativamente reciente versa sobre una recogedora de cartones a quien ejercer esta actividad le reporta más ingresos que tejer sombreros de paja toquilla. El carnet (y un chaleco) se lo dieron tras recibir una capacitación de EMAP, la Empresa Municipal de Aseo de Cuenca (Rosario Guanoquiza, 2017).

				Por ejemplo, en octubre de 2012 la Escuela Fiscal “Hualcopo Duchicela”, abordó el tema del reciclaje en una “casa abierta”, donde la escuela se abrió al público (Escuela fomenta el reciclaje, 2012). En Quito, en el año 2016, destaca el proyecto de la Unidad Educativa Quitumbe, un colegio de 1600 estudiantes. Entre todos, junto a los profesores y padres de familia, realizaron actividades de reciclaje, entre ellas la elaboración de cuadernos (En los colegios de Quito se incentiva el reciclaje, 2016)

				Podemos mencionar las siguientes:

				Chichande Delgado, E. J. (2010). La utilización del material de reciclaje en el desarrollo de la creatividad y potencialización de las destrezas motrices, afectivas, cognitivas y artísticas. Tesis de grado. Milagro: Universidad Estatal de Milagro.

				Páez Leiva, T. A. (2011). Técnicas grafo plásticas para desarrollar la creatividad en los niños y niñas de primer año de educación básica del centro educativo “ágape” de la 
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				ciudad de Quito, durante el año lectivo 2010 – 2011. Tesis de grado. Quito: Universidad Central del Ecuador.

				Sánchez Tapia, G.G. (2011) Diseño de un taller práctico de reciclaje y uso creativo de desechos dirigido a los estudiantes del octavo año de educación básica del I.T.S. Aloasí en el año lectivo 2010/2011. Tesis de grado. Latacunga: Universidad Técnica de Cotopaxi.

				Torres Rosero, P. R. (2011). Uso de material didáctico elaborado con material de reciclaje en el aprendizaje del cuidado del entorno natural por parte de los niños y niñas del Centro Educativo Bilingüe “Kids Club”. Año lectivo 2010-11. Tesis de grado. Quito: Universidad Central del Ecuador.

				Arellano Salazar, D. C. (2012). Utilización del reciclaje en las actividades de expresión plástica con niños y niñas de 4 a 5 años. Tesis de grado. Quito: Universidad Tecnológica Equinoccial.

				Villota Acosta, A. E. (2014). Guía de manualidades para promover la importancia del reciclaje, rescatando el cuidado medioambiental en niños de 5 a 7 años en la escuela Jaime Luciano Balmes. Tesis de grado. Quito: Instituto Tecnológico Superior Cordillera.

				Véase: http://www.juntadeandalucia.es/educacion/webportal/web/educacion-ambiental/recapacicla
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				 Eje de transmisión. La(s) estética(s) como mediación entre el Arte y la Cultura

				Dra. Ana Arnaiz
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				Dr. Iskandar Rementeria

				Departamento de Didáctica de la Expresión Musical, Plástica y Corporal

				Universidad del País Vasco/Euskal Herriko Unibertsitatea/(UPV-EHU)

				Este trabajo se enmarca en el Proyecto I+D+i HAR2016- 78241-P-TECTar, del Ministerio de Economía, Industria y Competitividad-Agencia Estatal de Investigación del Gobierno de España (2017-19) y de KREAREak Grupo de Investigación Consolidado del Gobierno Vasco IT1096-16 (2016-21)

				Eje de transmisión. La(s) estética(s) como mediación entre el Arte y la Cultura

				“Los alumnos aprendieron sin maestro explicador, pero no por ello sin maestro. Antes no sabían, y ahora sabían. Luego Jacotot les enseñó algo. Sin embargo, no les comunicó nada de su ciencia” (Rancière, 2002 –original 1987, p.11)

				Ranciére, hace decir al maestro que quién enseña sin emancipar embrutece. Y nos explica que, sin la iluminación entre inteligencias, o sin una transmisión del saber emancipadora no podremos destituir la relación de autoridad magistral para reemplazarla tan sólo por la fuerza de una inteligencia que ilumine otra inteligencia. Así, el arte.

				Podríamos entonces comenzar recordando la convención por la cual entendemos que a comienzos del siglo XX el arte se arrogó la tarea consciente 
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				de contribuir a la construcción de una sociedad mejor. Tarea ciertamente consecuente con el Proyecto moderno, originada por el lazo entre experiencias surgidas al interior de la práctica artística y las urgencias ideológicas propias de un siglo atravesado por dos guerras mundiales. Contrastado el fracaso de tal proyecto, quizá su causa resida únicamente en el carácter proyectual del mismo y no tanto en las capacidades que le son propias al arte, a su práctica y su transmisión. Entonces, podríamos, convenir en reconocer, que si bien la Cultura (con mayúsculas) acaba por sofocar y fagocitar al arte (Adorno), éste, en un efecto de reciprocidad invertida, se nutre al mismo tiempo de aquélla. Un tipo de (inter)relación que quizá, sólo quizá, sea tan remota como la propia Cultura, cuando es entendida como hecho antropológico.

				Así, el problema, si es que tal existe, radicaría en determinar la posibilidad de una redefinición del carácter proyectual del arte, aquel que trasciende la práctica individual y pretende articularse colectivamente para una incidencia (un acontecer) en la Cultura, en su transformación, y en la construcción de la sensibilidad que por instante epocal le corresponde enunciar en transmisión/recepción generacional. La pregunta, esta de la redefinición, es propia de la posmodernidad; o, al menos, de una posmodernidad que, a falta de historia (y condenada a sus repeticiones acríticas) se nos hace tan larga como la sombra de su predecesora (Modernidad mirada hoy desde el puesto de observación del ángel de la historia de Benjamin), instándonos a reformular una y otra vez las mismas preguntas. Una desilusión tras otra, sólo aspiramos a que del recipiente de la Cultura que todo lo fagocita se derrame algo de aquella energía volcada que le excede; escapándose a la operación de sentido normalizadora. En tal desprendimiento atisbaríamos lo real del arte.

				En este sentido, tratar la relación entre el arte y la Cultura implicaría indefectiblemente establecer distinciones entre ambas realidades. La Modernidad y su proyecto habrían supuesto el momento de concienciación y puesta a prueba de un intento de influencia del arte en la Cultura desde una dimensión proyectual acorde a los ideales de la Ilustración. Pero nos preguntamos por el modo en que se producen estas reciprocidades. Y, más allá, sobre la necesidad de un saber de mediación que garantizase una vehiculación proyectual del potencial propio del arte, aquel que transforma los modos de ver, sentir y, por tanto, de actuar en el mundo, posicionándonos en él.

				Abordaremos en este texto dichas cuestiones considerando el arte como un modo de conocer específico, distinto de otros modos de producción sensible. 
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				Y, más allá de la interpretación filosófica del hecho artístico, nos referiremos a la Estética como un saber de mediación que implicará una posición. La Estética como saber de trasmisión que reside en la experiencia en arte pero que lo (re)sitúa en contacto con las demás disciplinas y saberes de la Cultura para favorecer una influencia, incluso una transformación de aquélla.

				Creemos1 que parte de la perspectiva aquí desplegada así como la participada por un elevado número de artistas, comparten en Euskadi2, ese modo común de entender ciertos aspectos de la creación en arte (que serán nuestra guía). No se trataría tanto de una cuestión de estilo o tema concreto, sino de prestar atención a aquellos factores que concurren en la creación. Lo interesante es que estos artistas pertenecen a diferentes generaciones manifestándose expresamente cierta transmisión del saber del arte a lo largo del tiempo, la cual cobra una importancia capital en la reflexión acerca del funcionamiento interno de la práctica artística y el lugar, y posible influencia, del arte en la Cultura. Esta cuestión habría venido determinada, directa e indirectamente, por una figura de importancia capital en nuestro territorio, a saber, Jorge Oteiza. Artista tardomoderno nacido en 1908 y fallecido en 2003, su trayectoria estuvo caracterizada no sólo por su determinación creadora como escultor, sino por la voluntad de transmitir el saber derivado más allá de su práctica individual, siendo una particularidad propia de este artista analizar la posible aplicación del arte para una transformación cultural3.

				Desde nuestra perspectiva emplearemos no sólo la trayectoria artística, sino también la posición de este artista en sus diversos intentos, modos y formas de establecer una mediación entre la experiencia más real del arte y la realidad social más próxima, entendida como comunidad. Oteiza percibirá desde su práctica más personal una estrecha relación entre ambas realidades, pero al mismo tiempo se arrogará la necesidad de establecer ciertos puentes que garanticen esa efectividad transformadora; de ahí el lugar para la elaboración de su(s) Estética(s). La intención aquí no es únicamente explicarlas, sino mostrar su posible vigencia dada la contingencia estética del tiempo presente posmoderno (su cultura) en el que lentamente parecen emerger resistencias que cuestionarían la claudicación que la cultura de la sociedad tardoindustrial viene haciendo ante la crisis de la fundamentación (axiología) evidenciada a finales del siglo XX. Una rendición que ha tolerado que la cultura (y con ella el arte), tras su estandarización y pérdida de autonomía, sea concebida como una industria en la que su producción y sistema pertenecen ya a la realidad económica.
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				En este sentido, y ahora, advertir que Oteiza no supone una doctrina a seguir sino la figura de un artista integral que supo indicar y enunciar cuestiones que todavía consideramos fundamentales en arte. Aquellas que, como herramienta, permiten seguir haciéndonos preguntas (o redefinirlas) más allá de las particularidades de cada época y lugar.

				Una Estética Objetiva (en el Laboratorio)

				Interpretación estética de la estatuaria megalítica americana4 es la obra programática de Oteiza publicada en 1952 tras regresar a Bilbao de su viaje a América del Sur, del que dijo volver con las ideas “organizadas y planeadas en una Estética objetiva” según dejó escrito en el prólogo. Un Viaje originalmente motivado por su interés en investigar las civilizaciones precolombinas y la posible aplicación de dicha estética a los (re)nacimientos artísticos. Tras aquel encuentro que resultaría fundamental, el escultor narra una experiencia de reconocimiento, de identificación, con la estatutaria “original” –dirá— de los yacimientos de San Agustín y San Andrés del Alto Magdalena en los Andes colombianos. Pero no es el reconocimiento de sus formas y tamaños, sino de aquel impulso creador que las produjo. Así identificado, se implica en la necesidad de desarrollar una técnica que interrogue a la estatua, dando cuenta del impulso de aquella “cultura –para él— matriz” y del pueblo “original americano” que la fabricó. De algún modo, esas estatuas median entre voluntades que Oteiza reconoce comunes y que le conducen a dos cuestiones que en su opinión son invariables en el tiempo. En primer lugar, entender el arte no como un medio de expresión individual, sino como un proceso en el cual el sujeto artista se fabrica a sí mismo. En segundo lugar, advertir que el arte intercede en la construcción del paisaje de una época, es decir, en su “instante cultural”.

				“A formas distintas de hombre corresponden distintas interpretaciones del paisaje. Nuevas formas culturales son nuevas formas del paisaje, diferentes concepciones del mundo, diferentes estilos de arte, distintos recursos y formas de salvación. Debemos considerar cómo en las diferentes relaciones del hombre con el paisaje hay instantes culturales en que se alcanza una ecuación mágica expresada con resultados artísticos y perdurables.” (Oteiza, 1952, p.25)

				A partir de estas dos cuestiones Oteiza desarrollará una Estética objetiva enunciada en la megalítica “como ciencia independiente del arte” (Oteiza, 
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				1952, p.49), una herramienta conceptual que dará cuenta de los factores y operaciones fundamentales e invariables al interior de la práctica artística. En otras palabras, la cuestión “técnica” en la consecución del Ser estético, una “solución existencial” que se obtiene de la operación enunciada en su Ecuación estética, o “forma molecular”, estructural, del arte (Oteiza, 1952, p.56) que el escultor define como lo común a toda obra de arte que garantizaría precisamente una transformación subjetiva en la búsqueda por el sentido. Es decir, precisamente lo que le une a las personas que realizaron las esculturas precolombinas, que “reconstruye la situación existencial del creador (…) y el sitio geográfico con el cual se hizo” (Oteiza, 1952, p.21-22). Lo estético en estas estatuas sería precisamente, para el escultor, aquello capaz de plegar el tiempo, mediando materialmente en la transmisión de un saber propio.

				Una Estética objetiva, por tanto, como método interpretativo elaborado desde su voluntad de creador para abordar la cuestión técnica del arte, diferenciándose totalmente de la perspectiva del historiador, del antropólogo o del etnólogo. Un modo de acercamiento al hecho artístico mediante el cual comprender a los creadores que las fabricaron y, simultáneamente, reconocerse como artista, posicionado en la tarea de una época que es la suya propia, 1950. Para él, la bondad de este método —su potencial— radicaría en que debe apelar a “la realidad objetiva del arte”, manifestándose allí donde el escultor puede aplicar su experiencia. Es decir, interrogando —estéticamente— a la estatua en base a la lógica de las operaciones de la tarea en arte, de modo que, en sus propias palabras, “la estatua responda siempre, denunciando al hombre espiritual que la fabricó, la cultura y los propósitos políticos del pueblo que la utilizó” (Oteiza, 1952, p.22).

				La pregunta sobre la cuestión “técnica”, sobre el “cómo” (aquel mecanismo que pudiera dar cuenta de una “función existencial” del arte, de su causa primera y finalidad última) implica igualmente para Oteiza el “para qué”: ¿de qué modo el arte es capaz de transformar nuestras formas de ver, sentir y por tanto actuar en el mundo? En este sentido, la finalidad del arte guarda relación con la sociedad en la que se produce, lo cual implicará para él una segunda pregunta: cómo poder articular este saber con los demás saberes que construyen una Cultura, sea la arquitectura, el urbanismo, la pedagogía… con el fin de transformarla.
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				Las Estéticas Aplicadas (en la ciudad)

				A este respecto, y para avanzar, habremos de contextualizar a Oteiza, ya que por su condición de tardomoderno se erige en la figura de un artista que recoge [y convierte en herramienta] los logros y fracasos de las primeras vanguardias, léase el Neoplasticismo, Suprematismo, Constructivismo, Productivismo, en relación también a su intrínseco potencial industrializador, radicalmente manifiesto ya en la Bauhaus. El escultor se reconoce en estos propósitos (y en los deseos) de la vanguardia y, aunque los matiza tras la experiencia de dos guerras mundiales, podríamos destacar cierta secuencia implícita en aquellos movimientos: a saber, un primer tiempo experimental en el que el artista forma su sensibilidad reconociendo el potencial político que se desprende del saber emancipatorio del arte (el Laboratorio). Y un segundo, en el que sensibilidad y saber específico del arte son articulados con la conciencia del hombre civil devenido (que ya no necesita escultura) para su aplicación responsable en la comunidad (la Ciudad). Digamos que la sintonía ideológica de Oteiza con estos movimientos y su potencial crítico entronca con las voluntades ideológicas de su tiempo propias de la izquierda revolucionaria, las cuales recogen la idea de una participación del arte y los artistas en un gran Proyecto de mejora y transformación social.

				Por época, Oteiza responde a un modo de ser artista en el que se anuda la razón estructural moderna entre praxis (acción material), logos (autoreflexión) y crítica (discernimiento emancipatorio) cuyo propósito derivará en una experimentación escultórica de corte espacialista, netamente abstracta, generada (conclusivamente) en su Laboratorio, encargada de desvelar el carácter ontológico de la estatua mediante un “espació activo” y “receptivo” (trans-Estatua) con función metafísica residente en el vacío como metáfora de ‘la nada’ moderna. Como escribiría en el Propósito experimental, “la Estatua es algo por sí mismo, capaz espacialmente de ser” (Oteiza, 1956, s/p)5. Asimismo, es conocedor de la posterior experiencia habida en Rusia durante los años treinta del siglo XX, con el rechazo/represión de Stalin a la abstracción y la imposición del realismo socialista con el objetivo de cumplir la voluntad revolucionaria practicada únicamente en el tema o mensaje ideológico de la obra. Oteiza se rebelará contra esta concepción por considerar que el carácter verdaderamente político del arte (la creación) está en su potencial emancipador (moderno) es decir, en la construcción de la sensibilidad del sujeto artista, (y no en el mensaje de la su obra). Potencial 
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				por el cual, la tarea del arte se constituiría como escuela de desalienaciones, “como escuela política de tomas de conciencia” (Oteiza, 1965, 1985).

				Tres décadas más tarde, en 1950, España se encontraba en plena autarquía, bajo la imposición de una dictadura y, desde el arte, la resistencia de izquierdas adoptaba en ocasiones la línea del mensaje político. En este contexto, la práctica abstracta que algunos de los artistas llevaban a cabo se reconocía como fácilmente apropiable por los discursos del Régimen franquista en su propio beneficio propagandístico, pretendiendo dar hacia el exterior una falsa imagen de vanguardia y modernidad, algo que el crítico de arte Aguilera Cerni vino a llamar “el drama de lo abstracto” (Aguilera Cerni, 1969).

				Esta, era una cuestión que ponía de manifiesto el problema de lo político en arte en relación a su influencia directa en lo cultural, siendo una de las razones por las cuales compañeros de ideología de Oteiza tornarían su práctica hacia una readaptación del realismo socialista, cuestión que produciría cierta desazón en el escultor, ya que para él, ni los valores (morales y/o estéticos) ni, por tanto, la ideología debían entrar en la operación artística, sino que ésta misma, debía ser la que produjera dichos valores6. Así, el arte genera ideología, en el sentido de posición subjetiva respecto de la Cultura, cuestión ésta que atraviesa implícita varios de sus escritos como el “proyecto político del arte contemporáneo” y su consecuente fracaso (Oteiza, 1988, p.258).

				Podría decirse, entonces, que Oteiza priorizaba el compromiso con la creación por encima del compromiso con la ideología; pero no sería del todo incuestionable si entendemos cómo la ideología de izquierdas influía en él, dado que se trataba más de reconocer en el arte algo que excede toda ideología concreta, como es su articulación entre lo privado y lo público y, más determinadamente, la traslación de la capacidad trasformadora de la práctica artística hacia la posibilidad también de trasformación social y cultural; una capacidad que, para Oteiza (y otros artistas) se produce en el límite de la representación. Así, la búsqueda por el sentido se manifestaría, precisamente, en la deconstrucción del lenguaje plástico.

				La pregunta fundamental es entonces, si la llamada ideología de izquierdas determina el modo de entender el arte en Oteiza, o es la propia experiencia de lo político en arte desde donde se configura a posteriori una posición ideológica del sujeto. Ante esta pregunta de largo alcance de no fácil 
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				respuesta; consideremos ahora que Oteiza enlaza ambos compromisos, el ideológico cultural, y el ideológico artístico, articulación esta que le conducirá a desarrollar sus Estéticas aplicadas.

				De este modo, tenemos una Estética objetiva, operativa, técnica, como una estética estructural que trata los problemas fundamentales internos de la creación, reguladora del ámbito del Laboratorio, donde un artista construye su subjetividad, preguntándonos simultáneamente cómo es posible una relación del arte con los demás saberes que construyen un paisaje, una cultura, tales como la arquitectura, el urbanismo, la pedagogía. Se enunciará, precisamente, a través de las Estéticas aplicadas que, complementariamente, tratarán de la transmisión de ese saber del arte con las otras disciplinas constitutivas de una Cultura.

				La radicalidad de Oteiza, fruto seguramente de urgencias ideológicas propias de su época, pero también de aquellas vitales que apelan a lo más profundo de su deseo como sujeto, a las que se añaden aquellas convicciones fraguadas a partir de la práctica en arte, reside por completo en la separación dinámica de ambos tiempos (ambas estéticas): así, el artista habría de concluir necesariamente el proceso experimental con su lenguaje (Estética objetiva), para poder pasar a la Ciudad, a la Comunidad (Estéticas aplicadas) para el cumplimiento de una transformación cultural. Arte como preparación de la sensibilidad que ha de ser devuelta al espacio público: la Ciudad y la educación estética. Por tanto, las acciones directas del sujeto transformado por el arte hacia su Cultura se procurarán sin objeto artístico, sin obra de arte. Se trata así de una fase cuya labor residirá fundamentalmente en la transmisión y aplicación (integración) del saber del arte en otras disciplinas que mantienen contacto más directo con lo social.

				“Al afirmar que abandono la escultura quiero decir que he llegado a la conclusión experimental de que ya no se puede agregar escultura, como expresión, al hombre ni a la ciudad. Quiero decir que me paso a la ciudad -resumiendo todo conocimiento estético en Urbanismo y diseño espiritual- para defenderla de la ocupación tradicional de la expresión.”(Oteiza, 1960, 1988, p.230)7

				Se distinguiría así con Oteiza al arte como un saber que produce subjetividad, de la(s) estética(s) como la posición/acción, reflexiva, ideológica, subjetiva, derivada de ese saber. Para el escultor, el arte no tiene capacidad para transformar el mundo, sino al artista que, transformado por el arte, 
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				transformará el mundo. “Cuándo vamos a darnos cuenta –dirá— que el arte no trasforma el mundo, que el arte no es revolucionario, que la única realidad revolucionaria es la acción revolucionaria de los hombres transformados por el arte para la revolución”. Por tanto, más allá, y aún a pesar de su carácter devenido tras la experiencia en arte, las Estéticas aplicadas tratarían de un saber determinado por su capacidad mediadora entre la especificidad del saber del arte y los distintos saberes que conforman una Cultura.

				Debe indicarse que, por época, tras las dos guerras mundiales se manifestaba en el ambiente europeo de izquierdas una preocupación general sobre el papel del arte en la reconstrucción de las ciudades. En los propios Congresos Internacionales de Arquitectura Moderna/CIAM8. las cuestiones materiales de urgencia fueron dando paso a debates de naturaleza estética, donde el arte debía tener una función de reconstrucción no sólo material sino “espiritual”. Oteiza, que siempre estuvo en esta sintonía, tiende a manifestar su desacuerdo con el enfoque dado al papel del arte y su colaboración con la arquitectura y el urbanismo. Como reacción, y a partir de una solicitud del crítico de arte Aguilera Cerni, elaborará el texto para la conferencia titulada “La ciudad como obra de arte” (en adelante COA)9, en el contexto del congreso titulado Arte, Arquitectura y Urbanismo, celebrado en Valencia en 1958, momento decisivo en el que Oteiza siente estar concluyendo su Propósito experimental en escultura tras ganar la Bienal de Sao Paulo un año antes. En este sentido, la conferencia fundamenta sus reflexiones sobre la naturaleza del arte contemporáneo frente al hombre y la ciudad en textos constitutivos de un posible libro no publicado finalmente. Generaba la COA una interpretación de la ciudad articulándola con dicho Propósito experimental y con la conclusión que le habían guiado en el Laboratorio. En la praxis (estética) del escultor, dicha conferencia debe interpretarse, por tanto, como la bisagra o el gozne entre su etapa experimental en el Laboratorio (Estética objetiva) y sus Estéticas aplicadas a la Ciudad.

				Condensando la operación de arte en la noción de integración Arte-Arquitectura, aplicaba a la ciudad la misma reducción de la expresión que le había dejado “sin escultura”, debiendo quedar constituida también por falta de expresión, sin obra artística, (en sus palabras) y negando el exceso de espectacularización formulada bajo su noción de “receptividad espacial” y espiritual.
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				“La misma ciudad –escribía– nació, antes que como refugio material de la sociedad, como construcción espiritual contra la naturaleza y el mundo y la muerte. La primera ciudad en la prehistoria es un refugio religioso de la intimidad espiritual del hombre. ¿Qué ha sucedido para este cambio? El arte que estaba al lado del H (Hombre) contra la Naturaleza, aparece ahora con la naturaleza como espectáculo y decoración, como una carga más en el alma debilitada de la sociedad” (Oteiza, 1958, s/p).

				Muchas de las intuiciones volcadas en este texto radican (y amplían) su esfuerzo por reconocer en el arte un saber específico y constitutivo capaz, sin embargo, de ponerse en relación con otros saberes que construyen la ciudad, quedando preservado de su instrumentalización (cuestión ideológica y una cuestión técnica).

				Desde la COA y muy en consonancia con una línea abierta desde comienzos del XX con pensadores como Simmel, Oteiza advierte que las ciudades son unas máquinas de estímulos estéticos que operan negativamente para la construcción de una conciencia civil, denunciando los modos en cómo se espectaculariza esta ciudad no sólo por una instrumentalización del arte, sino en ocasiones por cómo los propios artistas consideran que debe producirse tal colaboración e integración. De este modo, Oteiza apela a la responsabilidad del artista y del arquitecto cuando trabajan colaborativamente, denunciando la “Espectacularización de la ciudad”10. De acuerdo a su experimentación de corte espacialista, para el escultor se trataría de la desaparición de la obra de arte en la ciudad en favor de la construcción de “espacios receptivos” a modo de “aparcamiento espiritual” para la conciencia civil (moderna) proyectados desde la sensibilidad fabricada en arte.

				La COA fue un texto que serviría asimismo como ideario subyacente a su noción de integración Arte-Arquitectura y como herramienta para la puesta en práctica de los llamados proyectos de colaboración con arquitectos (y otras disciplinas), en los que su obra no deriva en hacer arquitectura, sino que pone el saber de la escultura y sus conclusiones estéticas al servicio de una relación interdisciplinar de carácter estructural. Esta colaboración se remontará al año 1951 en la Basílica de Aranzazu con Sáenz de Oiza y Laorga, continuando con proyectos menos difundidos con Miguel Fisac para el ábside de la iglesia de Santo Domingo en Valladolid y con García Paredes y de la Hoz en la Cámara de Comercio de Córdoba, ambos de 1953. Ya en 1954 trabajaría en Una Capilla para el Camino de Santiago con los arquitectos José 
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				Luis Romaní y Francisco Javier Sáenz de Oiza, un proyecto que nunca fue construido, si bien obtuvo el Premio Nacional de Arquitectura. Continuarían en este breve relato, el Memorial al Padre Donosti con el arquitecto Luís Vallet de Montano en Agiña (1959), el Monumento a José Batlle y Ordoñez con el arquitecto Roberto Puig en Montevideo (1959)11; la Escalera de Epidauro para el Teatro de la Ópera de Madrid con los arquitectos Ángel Orbe y Juan José y Javier Barroso (1963); el Proyecto de Cementerio para San Sebastian en Ametzagaña (1985) con Juan Daniel Fullaondo y el Proyecto del Centro Cultural de la Alhóndiga para Bilbao (denominado popularmente “el Cubo”) junto a los arquitectos Sáenz de Oiza y Juan Daniel Fullaondo (1989).

				De estos proyectos, el que se constituye en paradigma del ensayo sobre la aplicación de su ideario sobre integración Arte-Arquitectura (y su deriva condensada en Paisaje) que además será matriz para el posterior Cementerio de las Estrellas para San Sebastián, es el mencionado Monumento a la memoria del estadista José Batlle y Ordóñez, presentado junto al arquitecto Roberto Puig al Concurso Internacional de Anteproyectos celebrado en Montevideo en 1959. El texto de las Memorias que lo acompañaron constituye hoy un auténtico manifiesto sobre la cuestión de la Monumentalidad en Modernidad y, en relación a la aplicación y colaboración con otras disciplinas, cabe destacar que ambos proyectos condensaban en su programa el propósito de Oteiza sobre la transformación de las estructuras pedagógicas bajo la forma del Instituto de Investigaciones Estéticas Comparadas, cuyas condiciones mismas de posibilidad, en la relación ampliada del arte y la cultura, serán ensayadas en la propuesta de Centro Cultural Alhóndiga hecha por el alcalde José María Gorordo para la ciudad de Bilbao. “A la cultura del espectáculo añadiremos la de la participación, en un intento de devolver por completo el protagonismo de esta actividad a los creadores artísticos y, en último término, a todos los ciudadanos” (Gorordo, 1987, s/p).

				(Otra) Estética General (para la vida)

				Entre la década de 1950 y 1960 Oteiza irá avanzando y completando su modo de entender el hecho artístico y su práctica. Al mismo tiempo que estaba profundamente convencido del potencial de transformación del arte en el sujeto artista, igualmente creía que la obra de arte, por sí misma, no tenía capacidad de transformación en la Cultura o lo social. “La obra de arte no educa” solía decir, por lo que la finalidad de Oteiza ante la posibilidad de 
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				una Cultura realmente transformada por el arte radicaría en una “educación estética” para el ciudadano. Desde Montevideo, la idea del mencionado Instituto de Investigaciones Estéticas (en adelante IIE) supondrá para Oteiza el dispositivo desde el cual articular una transmisión del saber del arte no sólo hacia los artistas, sino hacia la ciudadanía, como única posibilidad de una verdadera trasformación cultural.

				Para poder atisbar el potencial planteado desde esta perspectiva habremos de señalar que para el escultor, lo fundamental del arte era su naturaleza gnoseológica, por lo que completará su esquema de las estéticas objetiva y aplicadas con su visión de la Estética general. Podríamos distinguir, así, un doble modo de entender la Estética; en primer lugar, desde este aspecto gnoseológico, es decir, acerca del modo general del conocimiento humano –la estética como gnoseología–; y, en segundo lugar, desde su perspectiva epistemológica, es decir, como un saber puesto a punto, ejercitado, técnico, que parte de una experiencia estética particular como es la práctica artística, que bien redunda en ella misma o en sus relaciones con otros saberes.

				Si clasificamos las estéticas objetiva y aplicada como epistemologías del arte, ambas entroncan en la Estética general, pues se refiere al modo genérico del conocer humano. Es, por tanto, desde la estética como gnoseología donde el humano configuraría su propia realidad. Así, la posición de un sujeto en el mundo, la constitución de lo humano como búsqueda del sentido, vendría determinada por su relación, precisamente, estética con el mundo. Por tanto, si el proceso de constitución de la subjetividad (cultural) de un sujeto, de una comunidad, es de carácter estético12, para Oteiza resulta obvio que se deberían reorganizar los saberes desde la Estética, como elemento matriz articulador de todos ellos para el florecimiento de una nueva cultura. Ya no habría por tanto una sociología del arte, sino una estética sociológica, etc. Sin esta educación y reorganización de los saberes en un modelo experimental de ciudad, el arte seguiría siendo instrumentalizado por los poderes públicos ocasionales durante el ejercicio de sus funciones hacia la comunidad.

				El advenimiento de la posmodernidad supondría un cambio de paradigma que afectaría a todos los órdenes de una cultura en un proceso de globalización (Jameson) donde resultaría cada vez más difícil encontrar aquellos agentes de poder que influyen en la constitución del sujeto y de lo social. La caída de las grandes narrativas (Lyotard) y los cambios en los modos de entender al sujeto, el arte, lo ideológico, en occidente coincidían de forma particular 
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				en el País Vasco. Tras la muerte del dictador Franco en 1975, la llamada Transición española (1975-1978) no estuvo exenta de tensiones políticas que se arrastrarían hasta la actualidad. Este momento de transición política desde la dictadura franquista hacia una democracia se materializó en la nueva forma de configuración del estado de las autonomías habilitado por la nueva Constitución española de 1978. En el artículo segundo de esta Constitución se garantiza el derecho a la autonomía de las nacionalidades (entre ellas la Comunidad autónoma vasca) y regiones que integran el territorio nacional, indicando igualmente la indisolubilidad de la unidad española. Esta precisa cuestión incidió particularmente en la continuación en el País Vasco del comando militar E.T.A. que tuvo como objetivo lograr la independencia de Euskal Herria por la vía de las armas.

				Concretamente en Bilbao, estas cuestiones coincidieron con el proceso de desmantelamiento industrial durante la década de 1980, cuestión que añadiría mayor tensión social derivada de los índices tan elevados de paro y sus consecuentes manifestaciones públicas; unido a lo que podríamos llamar otro tipo de desmantelamiento, esta vez generacional, resultado de la simultánea irrupción de la heroína en la cultura urbana, en el momento de máxima radicalidad ideológica y resistencia contestataria en las formas políticas de vivir la ciudad de las personas más jóvenes (trabajadoras, sin trabajo, estudiantes).

				En este contexto, una figura política proyectó para Bilbao la posibilidad de que arte y cultura comenzaran a ser eje estratégico en la ciudad postindustrial. Gestado en 1988, fue idea del alcalde Gorordo restaurar una antigua alhóndiga de vinos13 en desuso desde el año 1975 con el fin de reconvertirla en una “factoría de arte”. Para la ciudad de Bilbao, este proyecto representaría el primer intento institucional de situar la cultura y el arte como modelo de reactivación económica y cultural de la ciudad tras su proceso de desindustrialización. Tres de las grandes instituciones públicas vascas –el Ayuntamiento de Bilbao, la Diputación Foral de Bizkaia y el entonces recientemente formado Gobierno Vasco14–firmaron acuerdos económicos para llevar a cabo este proyecto y ubicar en el mismo los equipamientos culturales que hoy vemos distribuidos en la ciudad: por parte del GV, el Conservatorio Superior de Música y el Museo de Arte Contemporáneo Vasco (actualmente Museo Guggenheim15); la Biblioteca Foral por parte de la Diputación Foral de Bizkaia; y, muy especialmente, el IIE (el Cubo) que Oteiza proyectaría a instancias del alcalde Gorordo, encargo que permitiría al 
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				escultor realizar desde el Ayuntamiento ese añorado proyecto de aplicación estética. Siguiendo la línea de otras colaboraciones previas, finalmente se convocó al equipo formado por el propio Oteiza y los arquitectos Juan Daniel Fullaondo y Fco. Javier Sáenz de Oiza16.

				De los proyectos en los que Oteiza había participado, este fue el que mayores conciliaciones obtuvo desde el punto de vista institucional. Sin embargo, tras dos años de gestiones y dificultades, quedó cancelado en 1990 por la Comisión Técnica de Patrimonio perteneciente a la Consejería de Cultura del GV, la cual, ante las graves polémicas suscitadas en la ciudad, empleó como justificación el volumen y formas del edificio proyectado. El eje del debate se generó sobre la protección patrimonial del edificio existente, construido en 1905 por Ricardo Bastida (1879-1953) y su cancelación conllevó asimismo la dimisión del alcalde Gorordo17. Al suponer una amplia controversia y ser el eje del gran debate público librado en la prensa18, este proyecto supuso de alguna manera el dispositivo esencial para que la ciudad de Bilbao se pensara a sí misma con el modo de imaginar su futuro. Aunque no se materializó, podría decirse que abrió las puertas al umbral de otros proyectos como el museo Guggenheim19, que junto al cambio de modelo al sector servicios han modificado la ciudad (su imagen) hasta convertirla en el polo de tracción turístico que conocemos hoy.

				Para Oteiza, este IIE para la Alhóndiga supuso la última oportunidad de llevar a cabo el ideario de un proyecto pensado a comienzos del siglo XX (en Modernidad) aunque redefinido durante la década de los 50 en Montevideo para la transmisión del saber del arte a modo de educación estética y su aplicación en la ciudad, lo que denominó el “proyecto político del arte contemporáneo”. Denunciado ya como fracasado en la década de los 70, recogía los modos de integración del arte con la arquitectura imaginados por el escultor, y también reactualizaba los modos de colaboración artista-arquitecto, nunca exentos de tensión por cuanto Oteiza pretendía situar en el proceso creativo de los arquitectos aquellos factores que consideraba necesarios para una consecución de la función transformadora del arte.

				Pero, además de estas cuestiones, el alcance del proyecto tenía como objetivo para Oteiza abordar Bilbao como “un modelo experimental de ciudad” donde la Alhóndiga supondría el elemento desde el cual articular toda una red de equipamientos culturales vascos en una Euskal Herria concebida como una gran ciudad, y destinados a la transformación de la cultura vasca.
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				Llegado este punto, la simultaneidad de objetivos no cumplidos, materializaban simultáneamente en “el Cubo” un proyecto, por tanto, no concluido, el de la Alhóndiga, y otro, el del “fracaso del proyecto político del arte contemporáneo”, pero del cual aún resultaba complejo desembarazarse a la generación de artistas más jóvenes, incluso ya en plena posmodernidad. Al parecer, una vez formuladas ciertas preguntas y aspiraciones resulta difícil eludirlas, si bien resulta necesario redefinirlas según las particularidades de cada época. Dichas reformulaciones fueron sucediéndose en generaciones posteriores de artistas vascos que reconocieron en la década de 1980 la importancia del legado de Oteiza. No obstante, podría decirse, incluso paradójicamente, que el proyecto de la Alhóndiga abrió las puertas a una tendencia global según la cual la cultura y la economía se fundirían en proyectos estratégicos para la generación de imagen de ciudad dentro de las nuevas economías fundamentadas en el sector terciario y el marketing de ciudades, donde los objetivos son más de índole económica que propiamente cultural.

				Lo cierto es que en la década de 1980 Bilbao carecía de recursos referidos a equipamientos culturales, existiendo, sin embargo, una gran actividad artística en la ciudad, la cual en el año 1981 fue testigo del paso de la Escuela de Bellas Artes de Bilbao a Facultad en la Universidad del País Vasco (UPV/EHU). El contexto político, social y cultural de la época incidía igualmente en la reformulación de las posiciones ideológicas de los artistas, tanto en lo que algunos consideraban su compromiso hacia el arte como con la posición ideológica hacia la geopolítica del País Vasco. Oteiza era entonces más conocido por su posición ideológica orientada hacia una remitificación de la cultura vasca y el euskera (tan castigados por la dictadura franquista) que por su trabajo propiamente artístico20 , y llevó a cabo ciertas acciones en connivencia con generaciones más jóvenes de artistas contrarias al rumbo que estaba tomando la dirección de la recién constituida Facultad de Bellas Artes.

				Contribuyendo a este contexto, los artistas jóvenes formaron el colectivo E.A.E. (Euskal Artisten Elkartea21) que actuaba a modo de “comando artístico”. En su corta trayectoria editaron una revista sobre artistas de su generación y la situación del arte y su práctica en Euskal Herria, materializando en 1983, en el Museo de Bellas Artes de Bilbao, la acción El Museo que consistía en “el secuestro” de la escultura de Oteiza Homenaje a Malevich, para tras cruzar Bilbao en coche, entregarla inmediatamente al Ayuntamiento como 
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				gesto simbólico de devolución a su verdadero dueño, el pueblo de Bilbao. La acción fue filmada y se muestra en el Museo Nacional Centro de Arte Reina Sofía/MNCARS de Madrid (donada por Txomin Badiola) fruto del interés de la crítica contemporánea por re-visitar los procesos artísticos de los 80 en el Estado español.

				Algunos de los artistas que formaban parte del E.A.E. mantuvieron una relación más directa con Oteiza. Es cierto que para la mayoría de los artistas jóvenes vascos de la época, la figura oteiciana era una referencia, pero a este grupo le diferenciaba algo fundamental: desde un acercamiento que se interesaba más por el artista y no tanto por el agitador cultural, su actitud no era devota sino que, partiendo y aceptando los aspectos que Oteiza consideraba fundamentales respecto del arte, se rebelaron artísticamente contra su precepto en lo referente a la conclusividad del proceso artístico, digamos, del “Laboratorio”. Se trataba, por tanto, de una mirada correspondiente al proceso de posmodernización, cuya posición crítica se basaba en la redefinición de sus propósitos22, los del propio Oteiza y el proyecto moderno.

				Esta lectura posmoderna recogía las perspectivas estructuralistas y posestructuralistas de la época (Barthes, Deleuze, Derrida, Foucault, Jameson, Kristeva, Lacan, Beuys, Serra…) con el fin de conocer los mecanismos por los cuales llegaban a estructurarse los sistemas de significantes y significados que componen la Cultura (y que atraviesan a un sujeto compuesto igualmente de lenguaje) así como para una comprensión del objeto artístico y su función social, ya que entendía la realidad como un conjunto de significantes y al arte como una práctica que los deconstruye. Así, para estos artistas lo político en arte continuaba radicando en la idea de la creación como mecanismo de construcción subjetiva mediando una operación técnica, si bien llevaba implícito la destrucción de la unidad moderna del objeto artístico por combinación de elementos procedentes de diferentes mundos sígnicos.

				En palabras de Txomin Badiola, para esta generación o comunidad de artistas, la obra de arte resultaba de dicha operación técnica, pero no como estrategia preestablecida, ni como forma vehiculadora de contenidos, sino como operación en la que esta forma (las variables formales del material) que permite desde lo racional el acceso inteligible, procura simultáneamente lo no (re)conocido/impensado/extraño y la ruptura del automatismo, oscureciendo su accesibilidad, ralentizando su percepción, y dificultando 
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				su consumo, cuestiones estas, que ‘naturalizan’ lo real, añadiendo como consecuencia extraída que:

				“el principal compromiso del artista no debe ser hacia lo que se nos dio de antemano como realidad, sino más bien hacia el lenguaje que “produce” la realidad; y por lo tanto, lo que hicimos con el artefacto material, y con su forma, fue más importante que tratar de controlar un efecto en lo social, que por definición es incontrolable.” (Badiola, 2015, p.89)

				Resultado de estas posiciones se produjo lo que algunos calificaron renovación de la escultura vasca, atribuyendo a parte de estos artistas la denominación de “Nueva Escultura Vasca”23 (en adelante NEV), etiqueta característica del recién instaurado Estado español de las Autonomías, en el que cada una de éstas necesitaba elementos simbólicos de legitimación. Curiosamente, esta etiqueta surgió desde la crítica de Barcelona, en un momento en el que existía cierto entusiasmo económico alrededor del mercado del arte. Aunque quizá estas apropiaciones de la industria cultural y de los estamentos políticos beneficiase a la difusión de los artistas, no cabe duda de que se produjo igualmente una confusión respeto a sus intenciones artísticas, pues las nociones de “nuevo”, “vasco” e incluso “escultura” quedaban fuertemente tensionadas en sus prácticas y el modo particular en que éstas se vinculaban al legado oteiciano.

				Artistas de la llamada NEV, de acuerdo con Oteiza, seguían considerando que el proceso artístico consiste en una transformación subjetiva del sujeto artista y que existe un saber propio, específico que lo diferencia de la cultura, una relación que, probablemente, más allá de cambios epocales y el lugar que cada sociedad haya atribuido al arte, se mantiene como una invariable. Sin embargo, como se ha indicado, la voluntad de estos artistas ya no era coincidente con lo referente a la ambición revolucionaria de Oteiza. Consideraron, en contra de éste, que la propia obra podría tener un efecto sobre la Cultura, si bien de manera no tan directa como el contexto político-cultural que Oteiza exigía, sino de un modo más soterrado y lento. Así, estos artistas de la NEV se rebelarán contra el carácter conclusivo que Oteiza exigía a la etapa de Laboratorio, por un lado y, respecto a las Estéticas aplicadas dejarán de lado las proposiciones de colaboración con otras disciplinas, orientándose fundamentalmente hacia una transmisión del arte al interior de estructuras educativas regladas y no regladas; fundamentalmente la Universidad del País Vasco, de un lado, y de otro los cursos que se impartieron 
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				en el Centro de Arte y Cultura Contemporánea Arteleku financiado por la Diputación Foral de Gipuzkoa (País Vasco), un lugar que fue referencia estatal e internacional en la formación de artistas y la producción de debates, publicaciones y talleres. Concretamente destacaron los cursos impartidos por Ángel Bados en primer lugar (1989 y 1991) y, después, en colaboración con Txomin Badiola (1994 y 1997) pasando por ellos artistas de distintas generaciones algunos de los cuales serían en el futuro reconocidos por su trabajo. En este sentido, Bados y Badiola llevarán a cabo una labor orientada a la praxis del arte en la que precisamente se subrayará la especificidad de su saber; un modo, podríamos convenir ahora, de estética aplicada, por cuanto procuraría implementar el saber del arte en los procesos de su transmisión.

				Durante las décadas de 1990 y 2000 el arte y la cultura se consolidarán como significantes centrales en los procesos económicos propios de la cultura global, integrados en los planes estratégicos que construyen nuestras ciudades. En este contexto posmoderno el “drama de lo abstracto” parece perpetuarse, esta vez no para la exportación de una imagen de modernidad en la España de la dictadura, sino para la creación de otra imagen, la de lugar tractor para la industria del ocio, la cultura y su mercadotecnia. En ambos casos, los significantes “arte” y/o “cultura” no sólo aportan tracción en lo referente a la imagen creada hacia el exterior, sino también hacia la composición imaginaria que los propios ciudadanos comparten sobre la realidad que viven. En este sentido, las trasformaciones que Bilbao ha sufrido, desde la cancelación del proyecto oteiziano del Cubo y la puesta en marcha del Guggenheim en 1997, mediante arquitectos del star-system, ha contribuido a cierto imaginario urbano según el cual la ciudad respira arte y cultura.

				Pero tal y como señalaba Javier González de Durana (asesor de Bellas Artes de la consejería de Cultura, 1983-92)24, las transformaciones vendrían del cambio de uso de los suelos y la orientación de la economía hacia el sector servicios, y no tanto de una verdadera influencia de la cultura (y el arte) en el tejido social y económico de la ciudad (Durana, 2012, p.220). Sin embargo, lo que sí parecía estar sucediendo, era una apropiación de los discursos de la modernidad desde las entidades públicas y privadas (incluido el ente Universitario) encargadas de la construcción del espacio público (común) de la ciudad; y no únicamente lo relativo al arte y la cultura, sino un uso corporativo de todos los idearios de la modernidad, incluso de la Ilustración, en torno al progreso, el saber, la educación y su articulación con significantes de nuevo cuño como la 
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				“innovación”, “la sociedad del conocimiento”…, significantes que constituyen discursos de legitimación para el marketing de ciudades.

				“Más que nunca, el arte es ofrecido por el sistema como espectáculo, se programa cultura para el consumo [...] El espectador ha de serlo por propia voluntad, debe seleccionar y esto es imposible cuando el espectáculo ofrecido tiende a ocupar, a invadir el espacio y el tiempo, evitando el distanciamiento transformador” (Bados, 1988, p.24)

				En este contexto, la relación entre el arte, tal y como lo hemos definido desde Oteiza, y la Cultura queda muy complejizada por el uso que de estos significantes hacen las estrategias aplicadas desde distintas instancias, públicas y privadas. Hecho que se suma a una experiencia propiamente posmodernista y neoliberal denunciada por pensadores estructuralistas, según la cual los sistemas de poder consiguen absorber los contradiscursos, los antagonismos de las minorías, para su propia autolegitimación. Sin embargo, ¿es esta relación entre arte y Cultura una cuestión propia de nuestra contemporaneidad?, ¿o podríamos rastrearla hasta el origen del proyecto político del arte contemporáneo? o, incluso, si más allá, correspondería a una relación entre el arte y la cultura que atravesaría tiempos y lugares.

				Probablemente los poderes institucionales siempre han recurrido al artista para cerrar el sentido simbólico de sus objetivos, habiendo tenido éste que vérselas consecuentemente (y siempre) con tales condicionantes para poder cumplir sus idearios estéticos, propósitos plásticos, o ideología propia. En este sentido, Txomin Badiola comenta como fue consultado por el Gobierno Vasco ante la posibilidad de realizar un Monumento a las víctimas del terrorismo frente a la sede del Parlamento Vasco en Vitoria-Gasteiz, manifestando, además, su interés en acudir a la generación de artistas surgida en los ochenta como posibilidad de renovación de formas y repertorios iconográficos o simbólicos. Sin embargo, Badiola declinó la propuesta aduciendo que, dada la naturaleza de la operación artística, el artista no puede comprometerse con el uso de los signos tomados de la cultura. En este caso, mediante la deconstrucción del signo “víctima del terrorismo”, la operación plástica “cuestionaba la misma idea de contenido” (Badiola, 2015, p.81) poniendo a trabajar a las cadenas significantes que lo hacen aparecer, resultando impredecible los resultados y, por tanto, también el daño que podría causar a las personas afectadas por el terrorismo. No obstante, en la obra de este artista pueden verse signos de la realidad vasca como hombres encapuchados25, pero no se trata de reivindicar una ideología que pretenda determinar un imaginario cultural concreto, 
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				sino deconstruir la trama de significantes que componen un contexto social hipersignificado y desnaturalizar una realidad altamente ideologizada. Aquí, lo político de la operación técnica no reside por tanto en ilustrar una idea “política”, sino en desmontar artísticamente el propio mecanismo de representación que estéticamente se instituye configurando nuestros modos de interpretar la realidad.

				Al igual que en los 50, y probablemente unido a la idea de “proyecto político del arte contemporáneo”, los debates entre distintas concepciones del potencial político del arte parecen reactualizarse. Desde los años 90 en adelante, son comunes manifestaciones artísticas que adoptan formas y modos de acciones activistas, como el llamado “artivismo” y otras derivaciones del también llamado “arte político”, que emplearían el arte como un modo de transmitir valores ideológicos determinados contrarios al statu quo. En lo que a la influencia del arte en la Cultura se refiere, en estas controversias podrían tacharse de formalistas a artistas como Oteiza o la NEV. Sin embargo, entender lo político desde lo técnico de la operación artística es una perspectiva que igualmente podría tildar de formalismo aquellas acciones que asumen la forma del activismo y la denuncia política, al entender que lo político no radica en los temas o contenidos, como venimos diciendo, sino en cómo se desvelan los mecanismos por los cuales se conforma el imaginario o la ideología como tal.

				Estas diferencias se ven intensificadas o reactualizadas durante la década de los noventa debido, igualmente, al fenómeno de los estudios culturales que defienden una perspectiva según la cual el arte quedaría disuelto en el complejo entramado de las prácticas significantes que conforman una Cultura en la que cada vez se percibe mayor atomización de ideologías. De este modo, el arte procede a desmitificarse al formar parte del conjunto de fenómenos estéticos propios de la cultura de masas: léase la publicidad, la producción de significados, etc., lo cual lleva implícito que diferentes artistas consideren necesario reforzar nuevamente el posicionamiento ideológico que ahonda y procura reivindicar en su especificidad respecto de la cultura26, no tanto desde un punto de vista “aurático” o mitificador, como desde un punto de vista gnoseológico.

				La siguiente generación de artistas provenientes de los mencionados cursos de Arteleku comenzarán a trabajar con la ideología como contenido o material artístico, más allá de signos o materiales concretos, ampliando 
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				el alcance hasta lugares con una carga de tensión ideológica potenciada, o a paisajes tramados por distintos intereses que atraviesan la noción de lo público, lo privado, lo patrimonial o la reorganización del territorio.

				Estas cuestiones aparecen, por ejemplo, en la trayectoria de Ibon Aranberri, artista que, a modo de discurso indirecto, desarrolló trabajos críticos en torno a la inactiva central nuclear de Lemóniz o en la cueva de Iritegi-Ir. T. nº 513 situada en Oñati (Gipuzkoa) de alto valor biológico y patrimonial. En sus proyectos, quedan implicadas aquellas entidades y agentes que gestionan estos espacios/lugares, ya sean instituciones públicas, compañías energéticas o banca privada, siempre necesarias (significantes) para una posterior formalización material, recalando en lo técnicamente estructural y propio del arte (y sus agenciamientos). Uno de estos proyectos, realmente eficiente, es Luz sobre Lemoniz (sin onda expansiva), trazado para la central nuclear de Lemoniz, la cual, tras graves episodios de controversia ideológico-social, nunca será puesta en funcionamiento debido a la moratoria nuclear aprobada en 1984 por gobierno socialista de Felipe González. Será en el año 2000, coincidiendo con el reciente “estreno” de la época Guggenheim y su consecuente efecto de espectacularización en la nueva ciudad de Bilbao, cuando Aramberri propuso un espectáculo pirotécnico en la paralizada central nuclear (previendo la afectación que supondría realizarlo) a modo de ensayo/metáfora que identificase tanto su complejidad constructiva como los similares dispositivos topológicos y antropológicos subyacentes en el devenir de ambos escenarios territoriales (central nuclear y museo), en un País Vasco, en el que (dirá) la cultura emancipadora tendrá que pasar por la identificación identitaria, mientras que en Europa lo hacía sobre la contracultura.

				“En el año 2000 con el fin de la era y coincidiendo con una etapa de distensión y optimismo social, trazamos un plan para retocar y volver a dar vida al imaginario en torno a la antigua central nuclear de Lemoniz. Situada a 20 km de Bilbao esta central nuclear constituye uno de los episodios más agitados y oscuros de la historia reciente del País Vasco a finales de los años setenta canalizó la lucha política y social convirtiéndose en el icono de una época provocó movilizaciones, fuerza opresiva y creatividad artística. Varias personas perdieron la vida en atentados y cargas policiales. Con todo ello la central nunca se puso en marcha y tuvo que ser clausurada. Semiolvidada en el mapa, sigue presente en la memoria colectiva de varias generaciones, como un recuerdo hermoso a la vez que trágico. Para un sector simboliza la resistencia del pueblo, para otro no deja de ser un capítulo difícil de borrar. 
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				Partiendo de la desvinculación generacional, la pérdida de memoria y el conocimiento, se introducían elementos del presente y manifestaciones del pasado reciente. Mezclando consumo y documentación gráfica, se creaba un momento de calma virtual alrededor de la zona marcada. Como un ejercicio de terapia de choque que para la curación recurre a elementos de conflicto dadas las circunstancias delicadas, al final el plan no recibió el visto bueno de los organismos pertinentes y tuvo que suspenderse.” 27 (Aramberri, 2009, 24’30”)

				Pero entonces, ¿dónde advertiríamos lo ideológico “desde el arte”, como posición activa en estos artistas? Existe una idea difundida por la mayoría de ellos, a saber, la de “comunidad artística”, fundamentada en una noción de transmisión del saber específico del arte entre distintas generaciones que parecería estar motivada por un modo de entender el arte que trascendería las particularidades de una época. Pero entonces ¿estaríamos hablando de una estética tal y como la hemos definido desde Oteiza? Para contestar esta pregunta habríamos de considerar en qué medida tal posición sobrepasa los límites de la práctica artística para orientarse hacia una reflexión sobre la misma práctica artística (por ejemplo, parte de los artistas mencionados escriben sobre la praxis del arte) o como mediación con la Cultura. Y si lo es, ¿en qué medida tal posición emplea el saber derivado del arte para llevar a cabo tal mediación?

				Este recorrido que ha tomado únicamente unos pocos ejemplos del panorama vasco, ha pretendido, sin embargo, situar la pregunta general por la función en la actualidad de una(s) estética(s) que medien entre la experiencia más real del arte y la Cultura, en aras a una posible influencia. Según el planteamiento oteiciano, el artista, en cada época, dará cuenta de lo político, atendiendo a los factores fundamentales de su práctica en una cultura determinada, de la cual extraerá los elementos necesarios para cumplir con su propósito el cual, podríamos decir, tendría una doble faceta: cumplir con aquellas cuestiones que son exigidas por época, y lograr, simultáneamente, aquello que le es propio al arte.

				Más allá de los significados culturales (mágico, religioso, revolucionario, económico…) otorgados a las obras de arte una vez concluidas, tras el proceso creador que las ha posibilitado, quizá la autonomía de lo artístico se haya dado siempre como práctica de un saber propio. La emancipación del arte respecto de otras esferas culturales, el denominado proceso de autonomía 
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				(Adorno) llevado a cabo durante, que pretendería devolver al arte su relación orgánica con la Cultura, asumiendo que dicha relación no está exenta de una tensión que, si bien ancestral, la modernidad identificará como proyecto que precisamente garantizará su especificidad.

				Las preguntas que desde esta perspectiva se abren ante nosotros ahora son: ¿es posible que el artista actual pueda mantener hoy tanto el compromiso con el arte, como con su sociedad? o, ¿es posible que este artista pueda seguir cumpliendo con aquel proyecto emancipador de la modernidad? Probablemente. Pero entonces se nos antoja necesario para ello, no sólo redefinirlo en función (evidentemente) de las particularidades epocales del momento actual, sino elaborar (específicamente) una(s) estética(s), entendida como reflexión a posteriori de la experiencia del arte que deriva hacia una posición ocupada en salvaguardar su especificidad bajo las actuales condiciones culturales. Una posición ideológica capaz de elaborar sus propios mecanismos de intervención en la Cultura que garantice su transmisión/aplicación para lo cual, y esto es probablemente lo más importante, algo del propio saber del arte tendrá que estar integrado para lograrlo. Así el arte.

				Quizá sea ésta la cuestión más relevante, ya que la Cultura siempre parece responder al arte en sus propios términos. Y es que en este momento algunos artistas sospechan de cierta tematización e incluso instrumentalización de la propia idea de transmisión, dada la proliferación de programas institucionales sobre mediación, educación, etc.28 Por tanto, habrá que resaltar que la cuestión de la transmisión tendrá que orientarse desde una estética, desde una posición/práctica que recala en el saber del arte y que, en cierto modo, lo integra (técnicamente). De este modo, es probable que algo del mismo no sólo consiga ser trasladado, sino que rebose por los márgenes de la Cultura en una experiencia tan real como el arte puede ofrecernos.

				“Yo sentía personalmente un nuevo y desconocido sentimiento de liberación espiritual, me sentía de nuevo en la vida, como graduado desde el arte para participar con los demás en tareas que yo había considerado hasta esos momentos como distintas al dominio del artista. Me refiero concretamente al comportamiento político en la transformación de la vida y de la sociedad, fundamentalmente en la transformación de las estructuras de la educación. Me encontraba en posesión de una nueva sensibilidad para la vida que debía al arte.” (Oteiza, 1965, p.77)
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				Notas:

				Arnaiz (responsable) y Rementeria integran con otros investigadores, docentes y artistas el Grupo de Investigación Consolidado del Sistema Universitario Vasco GIC-16/21-IT1096 “CREACIÓN EN ARTE Y ESTÉTICAS APLICADAS PARA LA CIUDAD, EL PAISAJE Y LA COMUNIDAD. Jorge Oteiza y la Síntesis de las Artes como Metodología para el reconocimiento de la función y uso de la producción del Arte en el fin de la (Post)Modernidad”. Desempeñan su tarea docente en la Universidad del País Vasco UPV/EHU.

				País Vasco, en euskera Euskadi, son términos usados históricamente que responden al territorio de la Comunidad Autónoma del País Vasco pero que, según contextos, suele incluir también la referencia a Navarra o Comunidad Foral de Navarra

				El grupo de investigación arriba citado viene trabajando en la obra y escritos de Jorge Oteiza (artículos, libros, Tesis doctorales, exposiciones, etc) especialmente desde que en 2004 fueron abiertos para consulta pública los fondos documentales y materiales de la Fundación Museo Jorge Oteiza (Alzuza, Navarra) que guarda y gestiona el gran legado de este artista, gran parte del cual puede ser consultado en la web de dicha institución. http://www.museooteiza.org/

				Indicar la importancia para la obra y pensamiento de Oteiza el viaje realizado entre 1935 y 1948 por Argentina, Chile, Colombia, donde trabajó en su escultura, en cerámica y en diseño, impartiendo clases y conferencias. Sobre este periplo americano es notable el Trabajo fin de Máster realizado por Martínez Suarez, David, Proceso escultórico de Jorge Oteiza en su etapa americana (1935-1948). Paso de la estatuaria basada en la masa a la estatua-energía, Máster INCREARTE, UPV/EHU, Curso 2011-12 (inédito)

				OTEIZA, J. (1957, s/l). Propósito experimental 1956-57, autoeditado. Bajo la forma de catálogo, Jorge Oteiza presentó en la IV Bienal de Sao Paulo de 1957 su texto programático titulado “Propósito Experimental 1956-1957” acompañando a 28 esculturas organizadas en diez familias, que formaban parte de la investigación estética en su “Laboratorio”. El arquitecto Juan Daniel Fullaondo lo publicó en Nueva (marzo 1967) Forma nº 14, Madrid; el escultor y comisario Txomin Badiola en el catálogo "Oteiza. Propósito experimental", la exposición retrospectiva realizada en la Fundación Caja de Pensiones de Madrid en 1988. En 2007 la Fundación Museo Jorge Oteiza editó un facsímil junto a la publicación IV Bienal del Museo de Arte Moderno. 1957, São Paulo, Brasil.

				Indicar también que Badiola es máximo conocedor de la obra e ideario de Oteiza dada la intensa relación que mantuvo con éste, fruto de la cual son las exposiciones antológicas habidas sobre Oteiza: en 1988, "Oteiza. Propósito Experimental", organizada por la Fundación Caja Pensiones para Madrid y el Museo de Bellas Arte para Bilbao y Centre Cultural de Fundación Caixa de Pensions para Barcelona; y en 2003, "Oteiza, Mito y Modernidad", junto a Margit Rowell, para el Museo Guggenheim 
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				de Bilbao y New York. En 2016, Badiola ultima el Catálogo Razonado de la escultura de Jorge Oteiza, publicado por la Fundación Museo Jorge Oteiza.

				Para una comprensión de lo político en Oteiza, además de lo indicado en “La Megalítica…” y en este texto sobre la Estética objetiva explicar su afán por obtener el “Ser Estético”, objetos (las obras de arte) que trasciende el momento histórico en el que han sido creados. Para ello, el escultor distingue una “ontología del arte” constituida como una “ciencia independiente” para indagar en el “cómo” obtener este Ser estético, mientras que una “metafísica del arte” remitiría al “para qué”, es decir, a su finalidad y función. Esta ontología del arte está basada en la “ecuación estética molecular”, ecuación abstracta diseñada por Oteiza, estructural e invariable a lo largo de la historia, compuesta por los factores fundamentales con los que el artista opera para la obtención del “Ser estético”, creación distinta de la realidad, caracterizada por su “unidad” y “consistencia”. Comenzada durante la década de 1940, el escultor acudirá a la "Introducción a la filosofía" de Aloys Müller, para clasificar los distintos seres ontológicos que componen la realidad, distinguiendo finalmente cuatro tipos: los “Seres reales” “el factor sensible” (“aquello que se ve”) y se caracterizan por las formas naturales de la naturaleza; los “Seres ideales”, el “factor intelectual” (“aquello que se piensa”) caracterizándose por las formas geométricas puras y la relaciones matemáticas, existentes sólo en la mente; los “Seres vitales”, el “factor vital” (“aquello que se siente”) que remiten a la vida psíquica personal, a la convivencia y a la relación con la muerte, la cual produce el “sentimiento trágico”, trascripción literal de Miguel de Unamuno de quién Oteiza se reconoce gran admirador. Finalmente, Oteiza reconocerá un cuarto tipo de ser, los “Valores” (clasificados por Müller en estéticos y éticos) finalmente descartados porque no se consideraran factores participes en la operación creadora, sino su resultado: es decir, la tarea del artista no es la representación de los valores, sino su producción.

				Sobre estas cuestiones el firmante Rementeria, realizó su Tesis doctoral “Proyecto no concluido para la Alhóndiga de Bilbao. Una propuesta sobre la estética objetiva de Jorge Oteiza como método de investigación”, dirigida por el escultor Dr. Ángel Bados, defendida en 2012 (Premio Extraordinario de Investigación) en el Departamento de Escultura y publicada por la UPV/EHU https://addi.ehu.es/handle/10810/15427

				Jorge Oteiza, “ El arte contemporáneo ha terminado (El final del arte contemporáneo)”, abril de 1960, aparece en una carta redactada en Lima y dirigida al escultor Néstor Basterretxea. El texto debía ser incluido en el catálogo de la exposición de la Galería Neblí de Madrid. Fondo documental de la Fundación Museo Jorge Oteiza. Apareció Reproducido por primera vez en 1973 en Nueva Forma nº 89, Madrid. Posteriormente en Badiola, Txomin, op. cit. p. 230

				En relacion al desarrollo de los Congresos Internacionales de Arquitectura Moderna/CIAM decir que se celebraron entre 1928-1959. Su evolución osciló desde la primera fase antropológicamente descarnada y funcionalista a otra donde, por iniciativa de Sigfried Giedion, José Luis Sert y Fernand Lèger, se planteo la tesis de una “nueva monumentalidad” en Modernidad y una reflexión crítica hacia la falta de interés mostrado por la arquitectura moderna en las cuestiones simbólicas colectivas. Esta 
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				nueva monumentalidad debía estar imbuida de la concepción plástica y espacial del arte moderno para que arquitectura y arte estableciesen una unidad de pensamiento y acción, necesaria para resucitar las ilusiones públicas: “La monumentalidad consiste en eterna necesidad de las personas de crear símbolos que manifiesten su vida interna, sus acciones y sus convicciones sociales (…) arquitectos, pintores y escultores se han desacostumbrado a trabajar juntos (...) ¿Por qué? Porque los tres han sido eliminados de las grandes tareas públicas” (Giedion). Pintura, escultura y arquitectura estaban llamadas a gestionar ese espacio “monumental” y para ello Le Corbusier reclamaba una “sinfonía de los acontecimientos” y una “síntesis del pensamiento” entre ellas. Véase “Nueve puntos sobre la Monumentalidad”, en, Giedion, Siegfried (1957) Arquitectura y comunidad. Buenos Aires: Nueva Visión. Véase también la Tesis doctoral de Xabier LAKA, Síntesis de las artes. Relaciones Escultura/Arquitectura. Experiencia Azterlan, Departamento Escultura, UPV/EHU, 2010

				Los diferentes mecanoscritos que constituyen este libro que nunca fue publicado, pueden ser consultados digitalmente en la Tesis doctoral de Rementeria, Iskandar, Proyecto no concluido para la Alhóndiga de Bilbao….indicada en la bibliografía.

				Conocemos el término espectáculo y su vinculación a la arquitectura y al urbanismo a partir de la obra de Guy Debord "La sociedad del espectáculo" (1967), pero Oteiza empleó este término ya a finales de los 1950 aplicándolo al contexto urbano y su manifestación estética.

				Indicar que dada la especialización de este grupo de Investigación, se han realizado sobre estos proyectos varias tesis doctorales, presentación en congresos y publicaciones en revistas y libros, algunos de los cuales se reflejan en la bibliografía de este texto.

				Sócrates y la escisión de la ética y la estética.

				La Alhóndiga de vinos del barrio bilbaíno de Indautxu fue construída entre 1905-1908 por el arquitecto municipal Ricardo Bastida. En su historia sufrió dos incendios y casi fue derribada en 1975 por orden de la entonces alcaldesa Pilar Careaga, que pretendía construir viviendas en el solar. No obstante, el Colegio de Arquitectos Vasco Navarro/COAVN protestó, defendiendo la Alhóndiga como edificio de alto valor patrimonial y por ser uno de los primeros de la ciudad en ser construido con hormigón. El COAVN logró que no se derribara y que se incoara expediente para ser considerada monumento. Aún así, el informe y la actividad del edificio quedaron paralizados y en desuso hasta que Gorordo lo propuso trece años más tarde como futura factoría cultural y artística de la ciudad.

				En 1978 se constituyó el Consejo General Vasco, institución preautonómica vigente hasta que en 1979 fue aprobado el Estatuto de Autonomía del País Vasco en base a la nueva Constitución española de 1978. En 1980 tras las elecciones al Parlamento Vasco se configuró la primera legislatura del actual Gobierno Vasco. Indicar que en 1936, en plena Guerra Civil Española, fue aprobado el primer Estatuto de Autonomía del País Vasco por las aún existentes Cortes de la Segunda República Española, manteniéndose el entonces llamado Gobierno de Euzkadi en el exilio hasta 1979.
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				Primera franquicia del museo neoyorquino. Inaugurado el 19 de octubre de 1997 en Bilbao para construir su imagen internacional.

				Anotar que Oteiza y Sáenz Guerra habían participado con anterioridad en la construcción de la Basílica de Aránzazu (Gipuzkoa), proyecto comenzado durante la década de 1950 pero que por cuestiones políticas estuvo paralizado hasta más de quince años y en la Capilla de Santiago. Además, Oteiza también trabajo con Fullaondo en 1985 en la ideación del Cementerio de Ametzagaña para San Sebastián.

				José María Gorordo escribiría en 1993 el libro "La política de otra manera" que en el que recoge su experiencia como alcalde de Bilbao y dedica una gran parte del mismo al caso específico del Centro Cultural Alhóndiga de Bilbao/CCAB desde un punto de vista institucional y político.

				Más de 400 notas de prensa recogen la “crónica” de este proyecto fracasado entre los años 1987-1990. Pueden consultarse en Rementeria, Iskandar, "Proyecto no concluido para la Alhóndiga de Bilbao. Una propuesta sobre la estética objetiva de Jorge Oteiza como método de investigación", Leioa, Servicio Editorial UPV/EHU, 2012 https://addi.ehu.es/handle/10810/15427

				Las negociaciones del Gobierno Vasco con Thomas Krens comenzaron poco más tarde que la cancelación del proyecto del Cubo. Este hecho hizo pensar a muchas personas que el verdadero motivo de la cancelación del proyecto no habrían sido ni aspectos patrimoniales, ni formales, ni si quiera políticos, sino la conveniencia de desarrollar un proyecto como la franquicia Guggenheim y no el Cubo con Oteiza.

				Oteiza, tras la Bienal de Sao Paulo de 1957 si bien siguió trabajando escultóricamente en su taller de manera continua, decidiría no exponer hasta las retrospectivas de 1988 comisariadas por Badiola

				Asociación de Artistas Vascos. El colectivo surgió en 1983 en el entorno artístico vizcaíno y se presentaban como grupo de presión en al ámbito del arte y la cultura.

				Desde los inicios de la posmodernidad ya se atisbaban dos perspectivas o posmodernidades distintas, tal y como Hal Foster indicaba, como editor, en el prólogo al libro "La posmodernidad" (1983): bien la posmodernidad contra la modernidad, o la posmodernidad que redefine los propósitos de la modernidad.

				Artistas como Ángel Bados, Txomin Badiola, María Luisa Fernández, Pello Irazu y Juan Luis Moraza fueron categorizados por la crítica de arte bajo la etiqueta de “Nueva escultura vasca”. Durante la década de los 80 del siglo XX compartieron taller en el muelle de Uribitarte, en Bilbao, estableciendo relaciones no sólo de amistad, sino de profunda inmersión en debates sobre arte y su transmisión. Bados, Badiola y Moraza fueron en aquella época profesores del Departamento de Escultura de la UPV/EHU redefiniendo su enseñanza y durante la década de los 90, Bados y Badiola impartieron los ya paradigmáticos “Talleres de Arteleku” en el Centro de Arte contemporáneo de San Sebastián, donde se formaron artistas de la siguiente generación como Ana Laura Alaez, Ibon Aramberri, Jon Mikel Euba, Asier Mendizabal, Itziar Okariz, o Sergio Prego, los cuales, a su vez, impartieron en 2015 cursos semejantes en “Kalostra”.
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				Entrevista realizada en 2009 por Rementeria a Javier Durana, puede consultarse la versión digital indicada en la bibliografía Proyecto no concluido para la Alhóndiga de … op. cit, p 220

				que denotan directamente a la figura del terrorista en las comunicaciones de vídeo que difundían a las cadenas de televisión.

				Cuestión que encontramos en artistas como Godard y su forma de decir “hacer cine políticamente” versus “cine político” que indica, no tanto la radicalidad de los temas con los que se narra, sino la cuestión técnica que se integra estructuralmente en el modo de hacer cine, el cuestionamiento constante de los modos de producción y de las instituciones de poder que los sostienen, dando voz –realista– al sujeto, a su lazo social (y de clase). El guión de la pequeña pieza de 2:14 minutos "Je vous salue Sarajevo" (1993) más el montaje de cortes realizados a la imagen del fotógrafo de guerra Ron Haviv, más la música de Arvo Part, evidencian el horror de la guerra contra la vida, “la cultura es la regla, el arte es la excepción…” https://www.youtube.com/watch?v=TH7ZdFxBYBw

				La central nuclear de Lemóniz, comenzó a construirse en 1972 por Iberduero S.A. en la cala de Basordas, Bizkaia (Comunidad Autónoma Vasca/CAV) dentro del proyecto de nuclearización de la dictadura del General Franco. Sin embargo, esta central nuclear nunca fue puesta en funcionamiento debido a la moratoria nuclear aprobada por el gobierno socialista de Felipe González en el año 1984. Desde el comienzo de su construcción hubo grupos de resistencia que intentaron paralizarla contando con gran apoyo social y movilización ciudadana, entre los cuales se incluían agrupaciones ecologistas y organizaciones antinucleares. La organización ETA se unió a la causa antinuclear atacando instalaciones relacionadas con la central y exigiendo su demolición a cambio de la libertad del ingeniero jefe José María Ryan secuestrado el 29 de enero de 1981. A pesar de una gran manifestación celebrada en Bilbao y de que numerosas organizaciones como Amnistía Internacional exigieron su liberación, su cadáver apareció en un camino forestal el 6 de febrero de 1982.

				Por ejemplo, las Jornadas anuales organizadas en el 2017 por el Programa Eremuak del Gobierno Vasco, que destina ayudas al arte para creación, investigación y edición, llevaban por título "Pensar en Arte. Lo educativo como síntoma". http://www.eremuak.net/es/evento/programa-jornadas-eremuak-2017
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				 Transdisciplinariedad en la Academia: El caso de Joe Davis1

				Dra. Paz Tornero Lorenzo,

				Departamento de Dibujo,

				Facultad de Bellas Artes,

				Universidad de Granada.

				Resumen

				El presente artículo analiza la práctica transdisciplinar en el arte contemporáneo. Para ello, en particular, se presenta el caso del artista norteamericano Joe Davis y su peculiar visión en la producción artística que elabora, donde plantea nuevos paradigmas científicos, artísticos, estéticos y académicos, con la intención de generar nuevo conocimiento e innovación fuera del hermetismo de la institución Universidad.

				Actualmente, en nuestra “Era Biotecnológica”, algunos científicos han estado, y están, dispuestos a conducir proyectos fuera del campo de la investigación científica más tradicional abarcando áreas humanísticas. Sin embargo, son los artistas quienes han profundizado en campos científicos y tecnológicos con mayor libertad originando nuevas tendencias en la escena artística. Esta situación, ejemplifica perfectamente la necesidad de construir “espacios híbridos” donde dialogar entre disciplinas y en un contexto académico. Esta ausencia, expone la cuestión sobre la institución Academia como un espacio de obtención de conocimiento obsoleto, en su mayoría, y a gran distancia de la realidad social actual y sus necesidades más urgentes.

				Con el fin de analizar estas cuestiones se analiza el trabajo del artista norteamericano Joe Davis conocido como el “Padre del Bio Arte”.

				Palabras clave: Bio Arte, Bioactivismo, obsolescencia, transdisciplinariedad, educación disruptiva, Academia, Joe Davis.
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				Joe Davis: la perfecta simbiosis entre arte, tecnología, ciencia y curiosidad

				“Los científicos están cada vez más nerviosos de acercarse demasiado a mí por miedo a obtener una publicidad errónea.” (Gibbs, 2001, p. 39).

				Joe Davis (1950-) es artista e investigador nacido en Missisipi. Se graduó en Bellas Artes en la escuela Mt. Ángel de Oregón en 1973. Después de ser mecánico de motocicletas hasta 1982 trabajó como Research Fellow en el famoso Center for Advanced Visual Studies –instaurado en 1967 por el artista Gyorgy Kepes–, en la prestigiosa universidad MIT (The Massachusetts Institute of Technology), dentro del Departamento de Arquitectura. Más tarde, se trasladó en calidad de investigador, sin recibir salario, al departamento de biología del MIT desde 1989 hasta el presente para trabajar en el Laboratorio Alexander Rich, pionero por sus descubrimientos en el ADN y el ácido ribonucleico.

				Ha impartido clases en la Rhode Island School of Design en Providence, Massachusetts. Ha colaborado como investigador asociado en la Universidad de Toronto en el programa McLuhan de investigación entre 1995 y 2008 enfocado en el estudio de la tecnología y la práctica artística. Desde 2010 disfruta de las facilidades del importante centro Harvard Medical School, George Church Laboratory –que acoge el Grupo Tecnológico Molecular y Genética Computacional de la Universidad de Harvard–, en calidad de artista e investigador, y desde el año 2011 imparte clases en la Escuela de Arte de la Universidad de Washington como profesor visitante.

				Durante años, su estatus en el MIT le ha brindado la oportunidad de colaborar con otros científicos y tener acceso a numerosos recursos, aunque su trabajo no ha sido remunerado económicamente hasta hace tan solo unos años. Esto ha supuesto frecuentes problemas a lo largo de su carrera profesional:

				Algún día alguien me pagará por hacer esto, por crear estas cosas reconociendo el valor que tiene, lo que estoy haciendo es importante… ¡ah, por favor!. (Davis, “Heaven + Earth + Joe Davis”, minuto 00:38:10).

				La peculiar producción artística de Davis es muy diversa. Sus investigaciones tratan sobre sistemas de telecomunicación óptica, sistemas robóticos, construcción y aplicaciones de rayo electrón, además de sistemas de láser. Entre sus proyectos más innovadores, encontramos un avión impulsado 
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				gracias al movimiento de las patas de una rana siguiendo los principios del científico Luigi Galvani y su estimulación eléctrica, la codificación de poesía griega en el ADN de la mosca de la fruta, un microscopio sonoro, numerosos estudios dentro de la biología molecular y la bioinformática para la producción de bases de datos dentro del campo de la genética y arte biológico (Voigt, 2009, p. 9). Otras ideas, no menos singulares, ocupan el interés de este artista como la comunicación interestelar; práctica denominada Space Art que consiste en la búsqueda de un lenguaje universal con el que intercambiar información con comunidades extraterrestres y que ya Kant especuló en el libro Historia general de la naturaleza y teoría del cielo (1755) sobre la existencia de vida en otros planetas al pensar que dada la vastedad del Universo era difícil creer que éramos las únicas criaturas en él.

				Desde que comenzó la conquista del espacio con el lanzamiento de Sputnik en 1959, los artistas se han interesado en trabajar con líneas afines al descubrimiento del cosmos. El movimiento Space Art es un claro ejemplo que data de principios de los ochenta, aunque es posible encontrar alguna obra con anterioridad.

				Este movimiento, nació de la mano del grupo artístico IAAA (International Association of Astronomical Artists) en 1982 y su interés fue desarrollar trabajos artísticos dentro del ámbito espacial. Davis nunca formó parte de ellos (Cook, 2009, p. 3).

				Las reuniones de estos artistas con científicos contemplaban, por ejemplo, la reflexión sobre el color en las sombras lunares. Por tanto, uno de los objetivos de la agrupación ha sido, y continúa siendo, intercambiar conocimiento entre artistas y científicos para obtener un contexto fértil de investigación e imaginación mayormente centrado en el estudio del Space Art y la exploración del Universo. Actualmente la asociación sigue activa.

				Ciencia y arte: Esculturas vivas y Moléculas Artísticas

				Volviendo al artista Joe Davis y su práctica en el movimiento artístico Space Art, el autor ha demostrado un enfoque mucho más visionario y arriesgado si se compara con la producción plástica de IAAA, ya que Davis utiliza materiales mucho más diversos para expresar sus ideas; desde los más tradicionales a los más tecnológicos como la pintura, la serigrafía, talla en madera, grabado en madera, metal, murales, Laser Art, campos magnéticos, 
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				Bio Art (bacterias y ADN), comunicación interestelar y otros tantos, siempre en combinación con la profesión de mecánico de motocicletas como sustento económico (Clemans, 2010). La escultura, por tanto, es el medio artístico tradicional más conocido del artista. De hecho, algunas de sus piezas están instaladas en la ciudad de Cambridge y dentro de los distintos edificios del Instituto Tecnológico de Massachusetts (MIT).

				Fue en 1982 cuando se incorporó a la plantilla del prestigioso centro CAVS (Center for Advanced Visual Studies) en el MIT, donde el famoso artista, y entonces director, Otto Piene lo aceptó sin enviar ninguna solicitud de aplicación. Davis se presentó en el centro amenazando con no marcharse hasta que fuera recibido por Piene. “Me dijeron, ‘Si no se va, vamos a llamar a la policía.’”(Hussain, 2000, p. 8).

				Davis expone que, durante esos años, este centro de investigación tendía más hacia la financiación de proyectos que combinaran el estudio del arte y la ciencia que las tendencias de la época más cercanas al arte político.

				A mencionar, la relevancia de sus obras, publicadas en revistas científicas notables como Scientific American o Nature, además del aclamado y premiado documental dirigido por Peter Sasowsky titulado Heaven+Earth+Joe Davis que recoge su controvertido trabajo y complicada carrera de investigación en la institución MIT.

				El paradójico pensamiento del artista también se ha visto mezclado con agrupaciones científicas underground, fuera de la escena académica. Un ejemplo, es el llamado movimiento Bio-Hacker denominado DIYbio formado por bioactivistas y creado para hacer accesible la biología a los usuarios amateurs, así como apoyar la búsqueda de otros conocimientos científicos fuera de las esferas convencionales. Iniciativas, que normalmente suceden en espacios privados sin ninguna o escasa conexión con la Academia.

				El interés del artista por la ciencia no es nada nuevo en realidad. Se podría realizar una extensa revisión histórica comenzando en la época del Renacimiento, e incluso antes, y encontrar numerosas conexiones. En el caso del artista Davis, la biología no es una herramienta para expresar ideas por ser únicamente una práctica actual o vanguardista, ya que a su juicio los creadores siempre han estado interesados en indagar sobre los secretos de la vida; el conocimiento y el estudio de las características de la vida y la muerte 
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				(Hussain, 2000, p. 8). La función del artista es, bajo la opinión de Davis, el más antiguo y, paradójicamente, el nuevo mediador de la tecnología de las ciencias de la vida. El propósito es interpretar e ilustrar la tecnología y su avance. No hay que olvidar que el arte ha ocupado un importante rol histórico ya que se ha visto fuertemente influenciado por los avances científicos y tecnológicos. Ejemplos claros son encontrados en las vanguardias del siglo pasado como el Futurismo, Dada, Suprematismo, Constructivismo o Bauhaus (Giannetti, 2002, p. 17).

				Por ello, en la década de 1980 Davis empezó a utilizar la materia viva mediante la utilización de herramientas procedentes de la biología molecular. Davis da un paso más en el antiguo sueño que recrea las manos del artista para llevar una obra de arte a la vida: el deseo de hacer esto posible y el intento de originar vida artificial como un secundus deus; un sueño de los artistas que se remonta a la antigüedad (Reichle, 2009, p. 119).

				Jack Burnham, escritor americano especializado en arte y tecnología, expone que el lugar que el arte puede ocupar es preparar al hombre para los cambios físicos y mentales que con el tiempo se producirán. El autor cuestiona además si la siguiente hipótesis puede ser cierta: si la ciencia en Grecia comenzó al compás de la representación escultórica del cuerpo humano como figura independiente, ¿es posible que esta coincidencia tuviera como objetivo prepararnos espiritualmente y psicológicamente en la tarea consciente de alterar radicalmente la raza en un futuro lejano? (Burnham, 1968). Burnham afirma que con la llegada de las nuevas tecnologías la escultura muta. Los objetos se transforman en sistemas, lo cual implica muchos cambios en la propia vida del artista.

				El escritor cuestiona además si las esculturas humanas e independientes de la época griega también representan el origen de lo que hoy en día llamamos réplicas mecánico-humanas o bio-mecánicas. Esta apreciación recuerda la creación del autómata llamado “El Turco”; una farsa humanoide jugador de ajedrez y construido por Wolfgang von Kempelen en 1769 (Stilman, 2007, pp. 53-55). Parafraseando al autor:

				“¿Es posible entonces, –al menos en el caso de la escultura– que el arte es una forma de señal biológica? Si el hombre se acerca a un momento de cambio radical, no controlada por selección y mutación natural, ¿qué mejor manera no científica existe para anticipar la auto-recreación (no la procreación) que 
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				la actividad de motivación espiritual de formación de imágenes artificiales de origen orgánico?” (Burnham, 1968).

				Según Joe Davis, el papel histórico del creador ha contemplado ilustrar e interpretar el avance tecnológico. Los artistas, por tanto, son los más antiguos y nuevos mediadores entre la tecnología, las ciencias de la vida y la sociedad (Pandilovsky, 2008, p. 111).

				Cabe recordar que durante los años 1972 y 1973 biólogos moleculares condujeron un experimento genético que permitió por primera vez la recombinación de cepas de ADN de diferentes organismos, su clonación y reproducción en un laboratorio. La investigación del ADN se remonta a los años cincuenta, decisivos en la carrera del descubrimiento de su estructura. En esta época, determinante en el campo de la ingeniería genética y la biología molecular, se descubrieron los misterios del ADN permitiendo a los científicos reconocer sus hebras, separándolas y juntándolas de nuevo durante los años sesenta. Esto significó desarrollar herramientas de biología molecular o las llamadas “técnicas del ADN recombinante” y así alcanzar la clonación molecular (Reichle, 2009, p.103). Llegado el momento de manipular y recombinar el ADN, numerosos debates políticos y éticos emergieron, tal vez necesarios, porque los avances en las técnicas de ADN recombinante cambiaron especialmente la manera en que las estructuras moleculares y los procesos de los organismos vivos estuvieron a disposición de los laboratorios científicos y para cualquier tipo de experimentación (Reichle, 2009, p.104).

				Una de las razones por las que se pudo desarrollar la tecnología del ADN en la biología del siglo XX, fue gracias a que los organismos naturales comenzaron a ser “arquetipos” –o un organismo modelo que comparte gran número de genes y proteínas e incluso vías genéticas con los seres humanos–, como los encontrados en la mosca, el ratón o la levadura. Ciertos organismos resultaron convertirse en “organismos modelos” como la bacteria E.coli, con la que Joe Davis ha experimentado en diversos proyectos, siendo uno de ellos el estudio del comportamiento de estas bacterias con diferentes ondas de frecuencia experimentando, sobre todo, las reacciones con música jazz.

				Otros artistas también han usado esta batería como material artístico. Por ejemplo, el caso de la artista Beatriz da Costa co-fundadora de Preemptive 
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				Media; un grupo artístico activista y biotecnológico. Beatriz da Costa, quien perteneció al controvertido grupo artístico Critical Art Ensemble –conocido internacionalmente por proporcionar información acerca de las políticas y el funcionamiento de la biotecnología y su estrecha relación con el poder político–, formó parte de la ejecución del proyecto GenTerra de 2001 que consistía en hacer partícipe a la audiencia en la labor de construir nuevas formas de bacteria modificada genéticamente. Nuevamente, la bacteria E.coli se entregaba a cada participante quien liberaba el contenido en la calle o en su casa. El objetivo era desmitificar la negativa fama ante las prácticas de la ingeniería genética per se, frente a las implicaciones políticas implícitas en gran parte de las investigaciones mundiales. Ejemplo de dicho control es la llamada que recibió la artista Beatriz da Costa para declarar ante el caso del fundador de Critical Art Ensemble y profesor en la importante institución norteamericana Carnegie Mellon University Steve Kurtz, acusado de bioterrorismo y absuelto por un gran jurado en el año 2004. Es importante mencionar que el profesor Kurtz realizaba gran parte de sus investigaciones en su propia casa y fuera de la universidad por no disponer de un espacio necesario donde llevar a cabo esta práctica.

				La intromisión del artista en aquellas disciplinas controladas por el poder político, el económico y el científico confirma la capacidad del creador para adquirir conocimientos y habilidades técnicas y lograr establecer discursos controvertidos, algunos desconocidos por la opinión pública. Bajo el punto de vista de Joe Davis, dichos trabajos activistas quizá provoquen discusiones políticas, pero no implica necesariamente catalogarlas como un buen arte (Kennedy, 2005).

				Lejos de la polémica que estas palabras pudieran suscitar en la escena artística, el interés de los artistas por descubrir el origen de la vida se remonta siglos atrás. Sin embargo, la práctica ArtScience es un fenómeno relativamente nuevo.

				Joe Davis es representativo y pionero, como ya se ha mencionado previamente, a quien se le considera el primer artista que trabaja con microorganismos transgénicos (Reichle, 2009, p.113). Estos microorganismos fueron utilizados para su obra Microvenus y, según Davis, la pieza estaba conectada a las tradiciones artísticas, pero la inspiración para su ejecución vino también de importantes ideas disruptivas; es decir, la capacidad de generar nuevos “modos de hacer” que vislumbran nuevas ideas y desestabilizan el status quo 
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				actual: “La consecuencia de una innovación disruptiva es la destrucción de lo viejo para que nazca y prospere lo nuevo.” (Freire, 2017).

				El ejemplo de la obra Microvenus, encierra una clara protesta contra la censura existente en los mensajes de radio enviados al espacio. La idea de Davis era insertar el genoma humano en una cepa de bacterias resistentes y enviarla al espacio profundo (Hussain, 2000, p.379). El artista altera la genética de los seres vivos recurriendo a técnicas de ingeniería genética que le permiten introducir directamente un mensaje humano dentro de un organismo (Youngs, 2000, p. 8). Esta nueva cepa de bacterias tendrá la marca de la cultura humana, lo que tal vez simbolice una desnaturalización de los organismos modificados. Sin embargo, el especialista en medioambiente William Cronon afirma que: “Todo lo que sabemos acerca de la historia del medioambiente sugiere que las personas han estado manipulando el mundo natural en varias escalas durante el tiempo que hemos ido registrando su paso.” (Cronon, 1996, p. 83).

				Cartel de la ponencia en Massachusetts College of Art, 2009.
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				Explicando el proceso de éste y otros proyectos, basándose en datos históricos y mostrando como ejemplos numerosos científicos y teóricos, como el caso de Leonardo Da Vinci, Davis anima a los estudiantes de arte a entender la importancia de profundizar en el conocimiento científico. Sus teorías, así como su fuente de inspiración, son explicadas en ponencias impartidas en escuelas de Bellas Artes. Un ejemplo es la ofrecida en Massachusetts College of Art, el día 24 de noviembre de 2009, donde conocí personalmente a Joe Davis después de haber intercambiado impresiones mediante e-mails. La sala utilizada para su exposición fue un estudio de pintura. Davis habló de su trabajo científico frente a unos veinte estudiantes vestidos con batas manchadas de pintura acrílica y al óleo.

				Joe Davis se acerca con algunas de sus obras al arte vivo que predijo Jack Burnham en la década de los sesenta e incorpora nuevas características como la investigación de novedosas técnicas y medios para la comunicación extraterrestre, la eficiencia y la durabilidad de información de almacenamiento y la representación sin censura de los derechos humanos (Davis, 1991, pp. 467-469).

				La Academia: Un espacio de retroceso

				Como se ha expuesto brevemente, la producción artística de Joe Davis requiere tener cierto conocimiento en biología molecular y otros campos científicos. Esta es la afirmación de Davis y por ello, uno de sus cometidos es defender la importancia de fomentar los estudios híbridos entre arte y ciencia mediante charlas impartidas en diversas universidades y escuelas de arte por todo el mundo. Eventos, que poco a poco van generalizándose sobre todo en ciertos países de Europa como Finlandia y Noruega, Alemania, Holanda, Inglaterra o Austria entre otros. Sin embargo, aún la presencia de estas actividades es escasa o nula en el contexto iberoamericano, exceptuando países como México o Brasil. En España, todavía no es notable.

				La colaboración entre investigadores de diversas disciplinas ayuda a obtener nuevo conocimiento, también al incremento de métodos de investigación innovadores dando resultados mucho más creativos que suelen ser más complejos de vislumbrar con las conocidas metodologías tradicionales.

				En el caso de la práctica artística y su enseñanza en la Academia, los métodos emergentes utilizados no están totalmente descifrados y aún existen 
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				grandes dudas sobre cómo justificarlos y acreditarlos2. Por ello, se evalúan académicamente estableciendo siempre los criterios científicos existentes.

				En las academias de arte los estudiantes experimentan con todas las herramientas de trabajo disponibles; tanto plásticas como digitales. Pero la investigación y experimentación, utilizando herramientas provenientes de otras disciplinas contrarias, encuentra paradigmas, enfoques y métodos de investigación o procesos emergentes e incluso anárquicos. También es cierto que estas prácticas “híbridas” enfrentan muchas dificultades para proliferar dentro de la universidad, ya que para fomentar estos proyectos es principal contar con expertos de diversos campos, no solo el artístico, así como infraestructuras determinadas. Además, dichos expertos deben estar dispuestos a colaborar fuera de su escenario profesional y jerárquico, lo cual es francamente difícil dada la exigencia académica que recae constantemente en las espaldas del docente-investigador.

				La transdisciplinariedad es una metodología de investigación-creación que evita la discriminación entre disciplinas, así como la existencia de estratos jerárquicos entre expertos. (Miguélez, 2007, p. 5).

				Tal y como afirma el filósofo y sociólogo francés Edgar Morin, la transdisciplina organiza los conocimientos de tal manera que trasciende las disciplinas de una forma radical. Se entiende la transdisciplina como: a) en lo que está entre las disciplinas, b) en lo que las atraviesa a todas, y c) en lo que está más allá de ellas. Sin embargo, a pesar de estas diferencias mencionadas:

				“Todas las interpretaciones coinciden en la necesidad de que los conocimientos científicos se nutran y aporten una mirada global que no se reduzca a las disciplinas ni a sus campos, que vaya en la dirección de considerar el mundo en su unidad diversa. Que no lo separe, aunque distinga las diferencias.” (Morin, http://edgarmorinmultiversidad.org/index.php/que-es-transdisciplinariedad.html).

				La transdisciplina persigue entonces el objetivo de alcanzar un conocimiento lo más completo posible, capaz de dialogar con la diversidad de los saberes humanos. Y por ello, este diálogo de saberes es inherente a la actitud transdisciplinaria que aspira a un conocimiento relacional, complejo, que nunca será acabado, pero en constante diálogo y revisión. Esta práctica no elimina las disciplinas, elimina la verdad que afirma que el conocimiento disciplinario es totalizador.
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				Cada vez es más frecuente la necesidad de intercambiar opiniones entre profesionales de diferentes campos en contextos académicos. Esto, debería motivar a los investigadores creativos a transmitir sus hallazgos en un lenguaje académico común, que pudiera ser entendido por todas las disciplinas.

				Tal y como expone el filósofo y músico Henk Borgdorff, la documentación de la investigación creativa puede presentarse como una reconstrucción racional de los métodos, como el acceso interpretativo a las obras o como una descripción conceptual de los productos creados, por tanto, deben existir resultados científicos flexibles y con la misma validez en proyectos de fin de grado, maestría o doctorado (Borgdorff, 2010, pp. 25-46).

				Conclusiones

				Como se ha mostrado, los artistas contemporáneos exploran nuevos arquetipos nacidos del arte, la ciencia, la tecnología y la naturaleza sin que sus diferencias supongan un obstáculo para encontrar una fructífera complementariedad.

				En el presente periodo la existencia y finalidad de estas prácticas híbridas, tal vez ayude a la generación de nuevo conocimiento más accesible a la ciudadanía y menos sometido por intereses políticos, empresariales e incluso académicos. Es necesaria la creación de instrumentos (metodologías) que potencien en la ciudadanía el acceso a la democratización de la información. Esto, podría facilitar la creación de arriesgadas cuestiones que nos acerquen hacia nuevas explicaciones sobre los grandes paradigmas universales.

				Notas:

				Este capítulo de libro forma parte del conjunto de investigaciones desarrolladas en el proyecto de investigación “Temporalidades de la imagen: heterocronía y anacronismo en la cultura visual contemporánea”, dentro de la modalidad de proyectos I+D+I del Ministerio de Economía y Competitividad de España (HAR-2012-39322).

				Información obtenida del investigador Antonio Stalin García, en la realización de su tesis doctoral. Universidad de Pamplona, Departamento de Arte, Pamplona, Colombia. Email: antoniostalin@unipamplona.edu.co
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				  Tres momentos de los estudios formales en arte, en el contexto de la Universidad Técnica Particular de Loja

				Claudia P. Cartuche Flores

				Elena Malo Martínez

				Diego S. González Ojeda

				Resumen

				Con el presente ensayo exponemos las variaciones curriculares de la formación artística en el contexto de la Universidad Técnica Particular de Loja (Ecuador), inscritas en tres momentos: el primero, entre 1973 y 2000, correspondiente a la época de la Escuela de Bellas Artes; el segundo, entre 2000 y 2017, que tiene que ver con la todavía vigente Titulación de Artes Plásticas y Diseño; y un tercero, el actual, que consiste en un umbral hacia un plan de estudios en Artes Visuales. La exposición de cada momento, además de caracterizar las distintas propuestas curriculares, pretende mostrar un segmento de las condiciones en las que se han movido las inquietudes investigativas en arte y estética de nuestro entorno académico.

				Palabras clave: Escuela de Bellas Artes, Licenciatura en Arte y Diseño, UTPL, diseño curricular, Loja (Ecuador).

				Introducción

				Dentro de los procesos de diseño curricular que actualmente atraviesa la Universidad ecuatoriana, se destaca el ‘principio de pertinencia’ por el que se miden las fuerzas entre lo que hacen las instituciones y lo que espera la sociedad. Durante nuestra participación en estos procesos y en orden a preguntarnos por la pertinencia de la formación que brindamos desde 
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				nuestro entorno académico, hemos dirigido una mirada a los archivos que dan cuenta de la transformación de los modos de organización curricular (matriz, malla o mapa curricular) que ha experimentado la actual Titulación de Artes Plásticas y Diseño de la Universidad Técnica Particular de Loja (UTPL)1, extrayendo algunas claves aproximativas para su caracterización.

				Primer momento: la Escuela de Bellas Artes

				La formación artística en la UTPL, se inscribe en los primeros años de la propia institución, con la creación en 1973 de la Escuela de Bellas Artes2. Este hecho estuvo motivado por el interés de desarrollar el arte en Loja que, si bien gozaba del estatus de ‘ciudad cultural’3 gracias al desarrollo de la música y la literatura, no contaba con un centro de estudios para los interesados en pintura o escultura, obligados por tal motivo a dejar la ciudad (Cartuche et al., 2017).

				Según nos ha referido su principal gestor, la Escuela no obedeció a un programa definido. Los primeros cursos se destinaron a cubrir la formación básica y la planificación subsiguiente se iba preparando a medida que avanzaba la Carrera. Aunque el acta fundacional prevé las especialidades de Pintura, Escultura y Decoración, las vertientes que se consolidaron al inicio fueron las de Pintura y Cerámica, en complemento con la Decoración. Al finalizar los estudios se obtendría el título de ‘Maestro’ (Aguilar, 2005)4. Hasta el momento, nuestra investigación en los archivos de la UTPL no ha conseguido un registro del plan de estudios inicial. Sin embargo, a partir de documentos (registros de matrícula y calificaciones de estudiantes) y entrevistas, hemos reconstruido provisionalmente la primera malla curricular de la Escuela de Bellas Artes de la UTPL (Figura 8).

				Reformas curriculares en la Escuela de Bellas Artes

				Cuatro años después de su fundación, la Escuela enfrenta una primera reforma curricular, planteada por una ‘Comisión de reestructuración’. La Comisión se impuso unas exigencias tendientes a dotar a la entidad de una organización que debía garantizar simultáneamente la inversión institucional, una población estudiantil estable y el futuro laboral de los egresados.5 La propuesta comprendía un nivel preparatorio (‘preartístico’) cuatro niveles de formación técnica y cuatro más de licenciatura. En octubre de 1977, 
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				se consolida la reestructuración con la aprobación de un plan de estudios que recoge los objetivos previstos por la Comisión, con las especialidades de Tecnología en Cerámica-Decoración y Pintura-Decoración (Figura 9). El último ciclo, de licenciatura6 (Figura 10), no llegó a funcionar y tuvo que esperar diecisiete años para su apertura. La vigencia del plan de estudios de las ‘tecnologías’ se mantendrá hasta 1989, tras un ajuste curricular que introdujo la formación en diseño (Figura 11).

				En este momento ya se le han trazado a la Escuela unos objetivos: se pretendía la identificación y el aprovechamiento de los recursos de la zona en relación con el ámbito de la profesión (el arte, la cultura); una amplia preparación de los futuros profesionales para el ejercicio laboral (pequeña industria/docencia); la atención del patrimonio cultural y artístico de la región, en orden a su preservación y proyección futura, en paralelo con la creación de talleres de artesanos y artistas que fomenten esta orientación; y, finalmente, la promoción y auspicio de exposiciones con alcance nacional.7 Bajo estas directrices, se ejecuta el ajuste a las tecnologías8 y la propuesta de Licenciatura, abierta finalmente en abril de 19949(Figura 12).

				La primera Licenciatura en funcionar se completó con dos niveles más (un año adicional de estudio) en los que se puede ver mayor diversidad que la propuesta de 1977. El aspirante a este grado debía realizar una exposición y trabajos monográficos. También se podía optar por una formación de un año adicional en Ciencias de la Educación (Figura 13).

				Evaluación del primer momento

				Hacia finales de la década de 1960, en Ecuador se experimentó una transformación de las antiguas “academias” o “escuelas de bellas artes” y “de artes y oficios” que funcionaban en el país desde un siglo atrás10. Mientras que éstas tendieron a la formación técnica de obreros y artesanos aquellas se incorporaron a las universidades. En el caso de Loja, la creación de la Escuela de Bellas Artes inaugura la época en la que se inscribe la formación profesional en este campo11.

				Como se desprende de los planteamientos curriculares, la matriz formativa de la Escuela de Bellas Artes estuvo centrada, desde sus inicios, eminentemente en la tekné, esto es, en el desarrollo de habilidades inherentes al oficio del arte por lo que la atención al ámbito teórico es limitada y siempre en 
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				estrecha relación a su aplicabilidad práctica (teoría del color, perspectiva y proporciones) o como sustento historicista de las incipientes propuestas (los estudios de Historia del Arte, con el acento puesto en las variaciones estilísticas).

				La pregunta por las inquietudes estéticas, de momento solo puede responderse a medias12, por lo que nos limitaremos a decir que en el imaginario de los artistas (profesores y estudiantes), en mayor número pintores, estarían presentes de manera dominante los ecos formales del muralismo mexicano, el simbolismo, la alegoría, el indigenismo, el realismo social, el precolombinismo, el abstraccionismo, y el expresionismo. El estudio formal de cuestiones de índole teórico es precario. Durante los primeros años de la Escuela, el tratamiento de la Estética y Crítica se incluía dentro de algunas asignaturas (Historia del arte, Antropología) y en espacios informales propiciados por algunos profesores. Posteriormente estas inquietudes pasan casi desapercibidos en los estudios formales13. Una inclusión explícita se realiza en un compendio de 1991 que acompañaba el primer nivel de las clases de Historia del Arte. En ese trabajo, junto a la alusión de manuales al uso, se presenta una marcada referencia a aspectos de índole estético, tomados de Herbert Read (Alejandro, 1991)14. Por la misma época, la asignatura de Antropología Filosófica dedicaba la atención a aspectos tales como la corporalidad, el movimiento, la espacialidad y la temporalidad del ser humano, como contextos de su existencia, desde una perspectiva, que combinaba marxismo, existencialismo y cristianismo (Guerrero, 1993)15. A estas tentativas se sumó la asignatura de Filosofía del Arte, que en un inicio combinaba la fenomenología (el arte como experiencia, el ir hacia las cosas mismas) y el personalismo (el artista concebido ante todo como persona, individuo relacional, consciente, intencionado y libre)16.

				Resulta importante trazar un esbozo de la caracterización de los docentes y estudiantes, en tanto agentes que comparten ideas y formación. Sabemos que, durante la primera década, la planta docente estuvo conformada por artistas y arquitectos formados en centros del Ecuador (Quito, Cuenca, Ibarra) y de Europa (en países como Italia y España). A partir de la segunda década, la labor docente se encargará a egresados de la misma Escuela de Bellas Artes que ejercían como artistas en Loja y con cierta participación en concursos y exposiciones locales y en el ámbito nacional. Pocos llegan a realizar exposiciones o viajes de formación en el extranjero, aunque la Escuela gestionaba cursos de actualización y contacto con colegas de otras 
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				latitudes, que en determinados momentos llegaban a la Universidad y de los cuales se beneficiaban directa o indirectamente los estudiantes. Mientras duró la etapa de las Tecnologías, la planta docente de las asignaturas propias de la Escuela, en una cohorte, no alcanzaba las diez personas, la mayoría hombres, número que se incrementa levemente con la Licenciatura.

				En lo que respecta a los estudiantes, la primera década se caracteriza por un gran número de deserciones. Los pocos egresados, con alguna dificultad llegarán a ocupar cargos de profesores en colegios o escuelas y en menor medida se dedicarán al arte. Solo a partir de la segunda década se constata el desarrollo de lo que podríamos llamar una ‘trayectoria artística’17.

				Concluimos nuestro análisis de este primer momento destacando sus claves: la primera, el nacimiento y primeros años de la Escuela de Bellas Artes imponiéndose como una voluntad innovadora, en el contexto de Loja, con una construcción no programática de la propuesta curricular; con una motivación dirigida hacia el arte y la identidad cultural y la otra hacia la inclusión laboral (la decoración, primero y el diseño, después), motivación –si se nos permite– felizmente asimétrica, por el acento puesto sobre el mundo del arte; en segundo lugar, el paso hacia la programación organizada de los estudios en atención a una formación profesional en arte, exclusivamente en medios tradicionales, con la opción, abierta después, de involucrarse en la docencia; y, en tercer lugar, la asunción de una orientación estética romántica, que oscila entre la belleza, la representación y aplicaciones formales, en la producción plástica, de las primeras vanguardias, siempre con el acento puesto en la personalidad del artista como autor individual y original. Sin perjuicio de la previa feliz valoración, esta, penosamente imprime a la Escuela un carácter poco propicio para las preguntas por el sentido desde el arte.
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					Nivel

				

				
					Asignaturas generales

				

				
					Especialidad de Pintura

				

				
					Especialidad de Cerámica

				

				
					VI

				

				
					Historia del arte

				

				
					Legislación laboral e industrial

				

				
					Decoración III

				

				
					Dibujo natural VI

				

				
					Pintura VI

				

				
					Esmaltes II

				

				
					Cerámica III

				

				
					Escultura

				

				
					V

				

				
					Historia del arte precolombino

				

				
					Antropología

				

				
					Decoración II

				

				
					Dibujo de desnudo 

				

				
					Pintura de retrato y desnudo

				

				
					Esmaltes I

				

				
					Cerámica II

				

				
					Modelado V

				

				
					IV

				

				
					Historia del arte precolombino

				

				
					Anatomía de músculos

				

				
					Decoración I

				

				
					Dibujo de desnudo 

				

				
					Pintura de retrato y desnudo

				

				
					Procedimientos pictóricos II

				

				
					Cerámica I

				

				
					Modelado de figura

				

				
					III

				

				
					Anatomía de huesos

				

				
					Dibujo técnico

				

				
					Dibujo de figura

				

				
					Pintura del paisaje

				

				
					Procedimientos pictóricos I

				

				
					Modelado III

				

				
					II

				

				
					Dibujo técnico

				

				
					Dibujo natural

				

				
					Teoría del color

				

				
					Modelado II

				

				
					I

				

				
					Dibujo lineal y perspectiva

				

				
					Dibujo natural

				

				
					Teoría del color

				

				
					Modelado I

				

				Reconstrucción provisional de lo que debió ser el primer plan de estudios de la Escuela de Bellas Artes de la UTPL, a partir de documentos de registro de matrículas y calificaciones, 1973-1976.

				
					Nivel

				

				
					Ciclo de Tecnificación

					(asignaturas generales)

				

				
					Especialidad de pintura-decoración

				

				
					Especialidad de cerámica-decoración

				

				
					Título de Tecnólogo en Pintura-Decoración o Cerámica-Decoración (grado con tesis)

				

				
					IV

				

				
					Historia del arte IV

				

				
					Decoración VI

				

				
					Legislación laboral e industrial

				

				
					Dibujo natural IV

				

				
					Pintura IV

				

				
					Cerámica IV

				

				
					Modelado IV

				

				
					III

				

				
					Historia del arte III

				

				
					Decoración III

				

				
					Dibujo natural III

				

				
					Pintura III

				

				
					Cerámica III

				

				
					Modelado III

				

				
					II

				

				
					Historia del arte II

				

				
					Decoración II

				

				
					Dibujo técnico II

				

				
					Dibujo natural II

				

				
					Pintura II

				

				
					Cerámica II

				

				
					Modelado II

				

				
					I

				

				
					Historia del arte I

				

				
					Decoración I

				

				
					Dibujo técnico I

				

				
					Dibujo natural I

				

				
					Pintura I

				

				
					Cerámica I

				

				
					Modelado I

				

				
					Ciclo de opciones o Pre-artístico

				

				
					Dibujo técnico

				

				
					Dibujo natural

				

				
					Pintura

				

				
					Cerámica

				

				
					Modelado

				

				Plan de estudios de la Escuela de Bellas Artes, 1977, vigente hasta 1988. El primer nivel se correspondía con el primer momento o ciclo (también llamado ‘ciclo de opciones’) y estaba destinado a que los estudiantes conocieran sus capacidades, y, bajo la orientación de los profesores, se decidieran por alguna de las especialidades de la oferta educativa. El segundo ciclo, de ‘tecnificación’, abarcaba cuatro niveles y contaba con dos objetivos, tendientes al desarrollo de las destrezas propias de la opción por la que un estudiante podía decantarse, en función de dotar de mano de obra calificada a los eventuales centros de trabajo que acogerían a los egresados. Al finalizar el segundo ciclo la Escuela otorgaría el título de Tecnólogo en la respectiva especialidad.
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					Nivel 

				

				
					Asignaturas generales del Ciclo de Licenciatura

				

				
					Especialidad de Pintura-Decoración

				

				
					Especialidad de Cerámica-Decoración

				

				
					Formación profesional (psico-pedagógica)

				

				
					Formación humanística

					(cultura general)

				

				
					Seminarios

				

				
					Título de Licenciado en Pintura-Decoración o Cerámica-Decoración (grado con tesis)

				

				
					VIII

				

				
					Historia del arte VIII

				

				
					Decoración VIII

				

				
					Pintura VIII

				

				
					Cerámica VIII

				

				
					Modelado IV

				

				
					Pedagogía

				

				
					Antropología

				

				
					Seminario:

					Problemas socio-económicos del Ecuador

				

				
					VII

				

				
					Historia del arte VII

				

				
					Decoración VII

				

				
					Pintura VII

				

				
					Cerámica VII

				

				
					Modelado IV

				

				
					Psicología

				

				
					Ética profesional

				

				
					Seminario: Problemas socio-económicos del Ecuador

				

				
					VI

				

				
					Historia del arte VI

				

				
					Decoración VI

				

				
					Pintura VI

				

				
					Cerámica VI

				

				
					Modelado IV

				

				
					Dibujo natural VI

				

				
					Sociología

				

				
					Seminario

				

				
					V

				

				
					Historia del arte V

				

				
					Decoración V

				

				
					Pintura V

				

				
					Cerámica V

				

				
					Modelado IV

				

				
					Dibujo natural V

				

				
					Metodología de investigación científica

				

				
					Seminario

				

				Ciclo de Licenciatura del plan de estudios de la Escuela de Bellas Artes, según consta en UTPL, Acta n.º 5, H. Consejo Académico, 4 de octubre de 1977. Con estos cursos se pretendía profundizar en el trabajo previo de la Tecnología, además de complementar los estudios con una formación científica y psico-pedagógica, dirigida a cubrir requerimientos en el ámbito laboral de la docencia. Este planteamiento no llegó a ejecutarse.

				
					Nivel

				

				
					Asignaturas generales del

					Ciclo de Tecnificación

				

				
					Inglés

				

				
					Formación Humanística

				

				
					Especia-lidad de Pintura-Diseño

				

				
					Especialidad de Cerámica-Diseño

				

				
					IV

				

				
					Historia del arte IV

				

				
					Diseño III

				

				
					Legislación laboral e industrial

				

				
					Dibujo natural IV

				

				
					Inglés IV

				

				
					Ética profesional

				

				
					Pintura IV

				

				
					Cerámica IV

				

				
					Modelado IV

				

				
					III

				

				
					Historia del arte III

				

				
					Diseño II

				

				
					Dibujo natural III

				

				
					Inglés III

				

				
					Antropología

				

				
					Pintura III

				

				
					Cerámica III

				

				
					Modelado III

				

				
					II

				

				
					Historia del arte II

				

				
					Diseño I

				

				
					Dibujo natural II

				

				
					Inglés II

				

				
					Pintura II

				

				
					Cerámica II

				

				
					Modelado II

				

				
					I

				

				
					Historia del arte I

				

				
					Dibujo técnico

				

				
					Dibujo natural I

				

				
					Inglés I

				

				
					Educación física

				

				
					Pintura I

				

				
					Cerámica I

				

				
					Modelado I

				

				
					Ciclo Pre-artístico

				

				
					Dibujo técnico

				

				
					Dibujo natural

				

				
					Pintura

				

				
					Cerámica

				

				
					Modelado

				

				Ajuste al plan de estudios de las Tecnologías, 1988 (vigente hasta 1994).
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					Nivel

				

				
					Asignaturas comunes

				

				
					Formación Humanística

				

				
					Especialidad de Pintura-diseño

				

				
					Especialidad de Cerámica-diseño

				

				
					Título de Licenciado en Pintura-Diseño o Cerámica-Diseño (grado con tesis)

				

				
					VI

				

				
					Arte ecuatoriano

				

				
					Diseño de formas II

				

				
					Dibujo natural VI

				

				
					Artes aplicadas II: Repujado y Serigrafía

				

				
					Pintura VI

				

				
					Cerámica VI

				

				
					V

				

				
					Arte hispano-americano

				

				
					Diseño de formas I

				

				
					Elaboración de material artístico: Fotografía

				

				
					Dibujo natural V

				

				
					Artes aplicadas I: Aerografía y Grabado

				

				
					Pintura V

				

				
					Cerámica V

				

				
					Escultura

				

				
					Título de Tecnólogo en Pintura-Diseño o Cerámica-Diseño (grado con tesis)

				

				
					IV

				

				
					Historia del arte IV

				

				
					Diseño II

				

				
					Filosofía del arte

				

				
					Dibujo natural IV

				

				
					Ética profesional

				

				
					Pintura IV

				

				
					Cerámica IV

				

				
					Modelado IV

				

				
					III

				

				
					Historia del arte III

				

				
					Diseño I

				

				
					Anatomía artística

				

				
					Dibujo natural III

				

				
					Antropología

				

				
					Pintura III

				

				
					Cerámica III

				

				
					Modelado III

				

				
					II

				

				
					Historia del arte II

				

				
					Dibujo técnico II

				

				
					Dibujo natural II

				

				
					Legislación laboral e industrial

				

				
					Pintura II

				

				
					Cerámica II

				

				
					Modelado II

				

				
					I

				

				
					Historia del arte I

				

				
					Dibujo técnico I

				

				
					Dibujo natural I

				

				
					Cultura Cristiana

				

				
					Pintura I

				

				
					Cerámica I

				

				
					Modelado I

				

				
					Pre-artístico

				

				
					Dibujo técnico

				

				
					Dibujo natural

				

				
					Pintura

				

				
					Cerámica

				

				
					Modelado

				

				Licenciatura en Artes Plásticas, 1994, vigente hasta 2000.

				
					Nivel

				

				
					Asignaturas comunes para los egresados de Licenciatura en Pintura-Diseño y Cerámica-Diseño

				

				
					Título de Profesor de educación media (previo Seminario de Fin de Carrera. Sin tesis)

					Título de Licenciado en Ciencias de la Educación, especialidad Artes Plásticas (grado con tesis)

				

				
					VIII

				

				
					Psicología del adolescente

				

				
					Didáctica de las artes

				

				
					Psicología del aprendizaje

				

				
					Monografía investigativa

				

				
					Práctica Docente

				

				
					VII

				

				
					Psicología general

				

				
					Didáctica general

				

				
					Problemas pedagógicos

				

				
					Evaluación educativa

				

				
					Seminario: Arqueología

				

				Licenciatura en Ciencias de la Educación Especialidad Artes Plásticas, 1994 (vigente hasta 2000). Esta formación se impartía en dos niveles, a través de la Modalidad de Estudios Abierta y a Distancia.

				Segundo momento: la Titulación de Artes Plásticas y Diseño.

				Este segundo momento está atravesado por una práctica de planificación, burocrática y tecnocrática, cada vez más acusada en la Universidad ecuatoriana. Las reformas que hacia el final del siglo XX se operan en la legislación de la Educación Superior, obligan a eliminar la noción de ‘especialidad’ en los estudios de grado. Esto se combina con los cambios de la administración interna que sufre la propia Institución y que dio inicio 
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				a otra forma de gestión en los ámbitos de la docencia, la investigación y la extensión universitaria18. En lo que respecta a la Escuela de Bellas Artes, en marzo de 1999 se presentó una ‘Propuesta de Reforma Curricular’, que entró en vigencia en 2000. A partir de entonces se sustituyó la denominación de Escuela de Bellas Artes por la de Carrera de Artes Plásticas y Diseño, con un pensum que reúne los contenidos de las dos especialidades bajo el título de Licenciado en Arte y Diseño19. Simultáneamente se da por terminada la Licenciatura en Ciencias de la Educación, en el campo de las Artes Plásticas.

				El abandono oficial de la noción de ‘Escuelas’ en la UTPL, camina de la mano con el desarrollo de los actuales Departamentos y que en ese momento recibieron el nombre de Centros de Investigación, Transferencia de Tecnología, Extensión y Servicios (CITTES), asociados a las Carreras y desde donde comenzaron a gestionarse las labores paralelas a la docencia. Progresivamente, los profesores de la Carrera de Artes Plásticas y Diseño nos asociamos en torno al Centro de Arte y Diseño20, que mantenía vínculos de colaboración con otras dependencias de la Institución21. En septiembre de 2007, la UTPL decide adoptar el modelo ECTS (Sistema Europeo de Transferencia y Acumulación de Créditos, entendido en el contexto del Proceso de Bolonia), con lo cual se introducen cambios en la oferta académica de todas las Carreras de la Institución. Dos años más tarde, en 2009, nuevas reformas de la legislación ecuatoriana de la Educación Superior obligan a realizar un último ajuste que se expresa en la Carrera todavía vigente en 201822.

				El plan de estudios bajo el modelo educativo por competencias.

				La adopción del modelo ECTS trajo consigo adaptaciones progresivas en orden a la adquisición de ‘competencias’, una noción que aparecía por primera vez en los planes de estudio, y cuyo manejo, en la práctica, no resultó del todo efectivo. Por otro lado, tanto el propio modelo ECTS como las políticas del Estado ecuatoriano durante la última década, han dado lugar a un uso cada vez más acusado de la información cuantitativa como principal referencia para evaluar las distintas esferas de la vida universitaria, entre ellas la producción intelectual23.

				Si bien el nuevo escenario de este segundo momento nos enfrenta a los despropósitos de la tecnocracia, también ha propiciado discusiones y reflexiones en torno al sentido, metodología y maneras de gestionar los 
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				estudios formales, que incluyen visiones diferentes sobre el rol de la docencia, y que integran las esferas de investigación y vinculación con la sociedad a la luz de una tensión entre las nuevas políticas públicas y el ejercicio propio de la profesión, entre ‘lo que se debe’ ante el Estado y ‘lo que se puede’ desde la Institución.

				El estudio para el perfil académico de la Carrera de Artes Plásticas y Diseño, 201124

				En 2011 participamos directamente en un estudio y subsiguiente propuesta25, bajo el modelo por competencias. Dirigimos una mirada crítica y participativa al currículo vigente, desde cuatro grupos de actores vinculados a la titulación: estudiantes, profesores, egresados y empleadores26.

				El perfil de egreso de la Carrera se determinó en función de unas competencias que, en el contexto local, orientarían la acción profesional27 (Tabla 1).

				Tabla 1. Competencias de la Licenciatura en Arte y Diseño.

				
					Macrocompetencia

				

				
					Competencias específicas

				

				
					Evaluar la calidad de la producción en artes plásticas y diseño a partir de argumentos basados en una amplia visión estética y artística.

				

				
					Manejar técnicas y estilos artísticos y de diseño con el fin de emitir un análisis crítico de la producción relacionada con ellos.

				

				
					Identificar el ámbito de las bellas artes y el diseño con la finalidad de fundamentar la actuación profesional.

				

				
					Planificar, ejecutar y evaluar proyectos de investigación en el ámbito de las artes plásticas y el diseño. 

				

				
					Crear propuestas nuevas en los campos de las artes plásticas y el diseño a partir de una investigación basada en la práctica y la reflexión crítica.

				

				
					Aportar con ideas creativas y alternativas a la solución de necesidades específicas y acordes al entorno

				

				
					Identificar, analizar, adoptar y aplicar marcos teórico-prácticos y metodologías de investigación teórico-prácticas que permitan abordar un problema y proponer soluciones a diversas necesidades.

				

				
					Comunicar de manera gráfica, oral y escrita los informes de un trabajo de investigación básica de acuerdo a normas técnicas.

				

				
					Responder a necesidades que precisan de criterios profesionales ante la producción artística y cultural.

				

				
					Identificar, estudiar y manejar conceptos y datos relacionados a la historia del arte, Estética y teorías artísticas como referencias para la reflexión en torno a la producción artística y cultural. 

				

				
					Formarse criterios a partir de experiencias que favorezcan una comprensión integral de los fenómenos artísticos y culturales.

				

				
					Manejar argumentos consistentes con una posición ética frente a la intervención de las bellas artes y el diseño sobre el espacio público o en bienes patrimoniales.

				

				La propuesta se sometió a una valoración cuantitativa usando la escala de Likert, y se complementó con aportes y sugerencias28 de orden cualitativo por parte de los participantes. Aunque la propuesta gozó de la aprobación 
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				general, el estudio sacó a la luz dos puntos que merecían especial atención. Uno expresaba la inquietud por el fortalecimiento de las orientaciones teóricas de la Carrera. El otro, se dirigía a activar la vinculación con la sociedad por medio de la participación en concursos, exposiciones e investigaciones relacionadas con la conservación y difusión del patrimonio cultural y artístico, así como prácticas profesionales por medio de convenios y pasantías.

				Las competencias se incorporaron a los planes de clase de la Carrera, pese a que el proyecto en su conjunto, incluyendo una nueva malla curricular, no llegó a ejecutarse29.

				
					Ejes

				

				
					Artístico-básico

				

				
					Histórico-crítico

				

				
					Técnico-metodológico

				

				
					Artes aplicadas

					Formación Humanística

				

				
					Artístico-técnico

				

				
					Nivel

				

				
					VIII

				

				
					Crítica del arte

				

				
					Arte Ecuato-riano

				

				
					Diseño de formas y computación

				

				
					Grabado

				

				
					Fotografía

				

				
					Estética de medios audio-visuales

				

				
					Diseño de interiores y decoración II

				

				
					VII

				

				
					Estética

				

				
					Arte Latino-americano

				

				
					Diseño gráfico II y computación

				

				
					Repujado

				

				
					Serigrafía

				

				
					Diseño de interiores y decoración I

				

				
					Desarrollo espiritual III

				

				
					VI

				

				
					Dibujo artístico V

				

				
					Filosofía del arte

				

				
					Historia del Arte IV

				

				
					Diseño gráfico I y computación

				

				
					Aerografía

				

				
					Pintura V

				

				
					Cerámica V

				

				
					Desarrollo espiritual II

				

				
					V

				

				
					Dibujo artístico IV

				

				
					Historia del Arte III

				

				
					Diseño II y computación

				

				
					Escultura IV

				

				
					Pintura IV

				

				
					Cerámica IV

				

				
					Ética

				

				
					IV

				

				
					Dibujo artístico III

				

				
					Anatomía artística

				

				
					Historia del Arte II

				

				
					Diseño I y computación

				

				
					Escultura III

				

				
					Pintura III

				

				
					Cerámica III

				

				
					Antropología

				

				
					III

				

				
					Dibujo artístico II

				

				
					Dibujo técnico II

				

				
					Historia del Arte I

				

				
					Computación II

				

				
					Escultura II

				

				
					Pintura II

				

				
					Cerámica II

				

				
					II

				

				
					Dibujo artístico I

				

				
					Dibujo técnico I

				

				
					Historia Universal

				

				
					Computación I

				

				
					Escultura I

				

				
					Pintura I

				

				
					Cerámica I y Química

				

				
					I

					Nivel Básico Común

				

				
					Ciencias Sociales y Humanismo

				

				
					Ciencia y tecnología

				

				
					Procesos intelectuales y lenguaje

				

				
					Deportes

				

				
					Talleres culturales

				

				
					Introducción a la Carrera

				

				
					Lógica matemática

				

				
					Desarrollo espiritual y orientación

				

				Licenciatura en Arte y Diseño, 2000.
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					Ejes

				

				
					Practicum o Gestión Productiva

					(GP)

				

				
					Asignaturas troncales

				

				
					Asignaturas genéricas

				

				
					Nivel

				

				
					VIII

				

				
					GP 4. Proyecto de fin de carrera

				

				
					Historia del Arte VIII

				

				
					Asignaturas de libre configuración. Optativas fuera del Área Técnica.

				

				
					VII

				

				
					GP 3.2 Proyecto final

				

				
					Diseño VII

				

				
					Historia del Arte VII

				

				
					VI

				

				
					GP 3.1 Exposición

				

				
					Diseño VI

				

				
					Historia del Arte VI

				

				
					Escultura V

				

				
					Asignaturas complementarias. Optativas dentro del Área Técnica.

				

				
					V

				

				
					GP 2.2 Prácticas externas

				

				
					Diseño V

				

				
					Historia del Arte V

				

				
					Dibujo artístico V

				

				
					Escultura IV

				

				
					Pintura V

				

				
					Cerámica IV

				

				
					IV

				

				
					GP 2.1

				

				
					Diseño IV

				

				
					Historia del Arte IV

				

				
					Dibujo artístico IV

				

				
					Escultura III

				

				
					Pintura IV

				

				
					Cerámica III

				

				
					III

				

				
					GP 1.2

				

				
					Diseño III

				

				
					Historia del Arte III

				

				
					Dibujo artístico III

				

				
					Escultura II

				

				
					Pintura III

				

				
					Anatomía artística

				

				
					Asignaturas de Formación básica. Comunes a todos los estudiantes de la UTPL.

				

				
					II

				

				
					GP 1.1

				

				
					Diseño II

				

				
					Historia del Arte II

				

				
					Dibujo artístico II

				

				
					Escultura I

				

				
					Pintura II

				

				
					Cerámica II

				

				
					I

				

				
					Diseño I

				

				
					Historia del Arte I

				

				
					Dibujo artístico I

				

				
					Dibujo técnico

				

				
					Pintura I

				

				
					Cerámica I

				

				Licenciatura en Arte y Diseño, ECTS, 2007 (vigente hasta 2009).

				
					Ejes

				

				
					Practicum o Gestión Productiva

					(GP)

				

				
					Asignaturas troncales

				

				
					Asignaturas genéricas

				

				
					Nivel

				

				
					VIII

				

				
					GP 4. 

				

				
					Historia del Arte VII

				

				
					Asignaturas de libre configuración.

				

				
					VII

				

				
					GP 3.2 

				

				
					Diseño VII

				

				
					Historia del Arte VI

				

				
					Asignaturas complementarias:

					(incluye Inglés I, II, III y IV)

				

				
					VI

				

				
					GP 3.1 

				

				
					Diseño VI

				

				
					Historia del Arte V

				

				
					V

				

				
					GP 2.2 

				

				
					Diseño V

				

				
					Historia del Arte IV

				

				
					Dibujo artístico V

				

				
					Pintura V

				

				
					IV

				

				
					GP 2.1

				

				
					Diseño IV

				

				
					Historia del Arte III

				

				
					Dibujo artístico IV

				

				
					Escultura IV

				

				
					Pintura IV

				

				
					Cerámica III

				

				
					III

				

				
					GP 1.2

				

				
					Diseño III

				

				
					Historia del Arte II

				

				
					Dibujo artístico III

				

				
					Escultura III

				

				
					Pintura III

				

				
					Anatomía artística

				

				
					Asignaturas de Formación básica: Expresión oral y escrita, Realidad Nacional, Desarrollo de la inteligencia y liderazgo, Computación, Desarrollo espiritual I,II y III

				

				
					II

				

				
					GP 1.1

				

				
					Diseño II

				

				
					Historia del Arte I

				

				
					Dibujo artístico II

				

				
					Escultura II

				

				
					Pintura II

				

				
					Cerámica II

				

				
					I

				

				
					Diseño I

				

				
					Dibujo artístico y Pintura I

				

				
					Escultura I

				

				
					Cerámica I

				

				Licenciatura en Arte y Diseño, ECTS 1C, 2009 (vigente hasta 2018).
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					Ejes

				

				
					Practicum o Gestión Productiva

					(GP)

				

				
					Asignaturas troncales

				

				
					Asignaturas genéricas

				

				
					Nivel

				

				
					IX

				

				
					GP 4. 

				

				
					Asignaturas de libre configuración

				

				
					VIII

				

				
					GP 3.2

				

				
					Historia del Arte VII

				

				
					VII

				

				
					GP 3.1

				

				
					Historia del Arte VI

				

				
					Asignaturas complementarias

				

				
					VI

				

				
					GP 2.2

				

				
					Diseño VI

				

				
					Historia del Arte V

				

				
					V

				

				
					GP 2.1

				

				
					Diseño V

				

				
					Historia del Arte IV

				

				
					Dibujo artístico V

				

				
					Crítica del arte

				

				
					Pintura V

				

				
					IV

				

				
					GP 1.2

				

				
					Diseño IV

				

				
					Historia del Arte III

				

				
					Dibujo artístico IV

				

				
					Escultura IV

				

				
					Estética

				

				
					Pintura IV

				

				
					III

				

				
					GP 1.1

				

				
					Diseño III

				

				
					Historia del Arte II

				

				
					Dibujo artístico III

				

				
					Escultura III

				

				
					Filosofía del arte

				

				
					Pintura III

				

				
					Anatomía artística

				

				
					Asignaturas de formación básica

				

				
					II

				

				
					Diseño II

				

				
					Historia del Arte I

				

				
					Dibujo artístico II

				

				
					Escultura II

				

				
					Pintura II

				

				
					I

				

				
					Diseño I

				

				
					Dibujo artístico y Pintura I

				

				
					Escultura I

				

				Propuesta del Plan de estudios 2013 (no se ejecutó).

				Evaluación del segundo momento

				Habíamos visto que el planteamiento curricular de la Escuela de Bellas Artes, priorizaba el aspecto técnico de la formación artística. Esto seguirá sucediendo, pero con la introducción de otros factores. Los cambios que se operaron al final del siglo pasado incidieron en el entorno de Loja y la región. Un entorno que favorece las inquietudes artísticas y las actividades culturales; el tratado de paz con el Perú30 y el subsecuente desarrollo económico; la proliferación de nuevas tecnologías y su incidencia en el flujo de imágenes y objetos; la apertura hacia la información y comunicación con el mundo entero que supone la Internet; entre otros, fueron estímulos que llevaron a considerar incompleta la formación previa y a incorporar decididamente las opciones del Diseño, que tímidamente ya se venían manejando, como un complemento necesario del currículo. A ello se debe añadir el interés por la internacionalización que la UTPL propició a través de colaboraciones para proyectos concretos y el apoyo para estudios de posgrado dirigido a sus profesores31.

				Sostenemos que la combinación arte-diseño ha resultado una valiosa oportunidad para la interdisciplinariedad. Durante las últimas dos décadas Loja ha experimentado un importante crecimiento, diversificación y 

			

		

	
		
			
				116

			

		

		
			[image: ]
		

		
			
				Aproximaciones al Arte y la Estética desde el umbral de la Academia

			

		

		
			[image: ]
		

		
			
				visibilidad de la producción asociada a estos campos, en medio de cuya situación los egresados han jugado un rol protagónico32. Sin embargo, las presiones externas, en particular las reformas a la legislación de la Educación Superior, así como la voluntad de asumirlas al interior de la Titulación nos han llevado a las puertas de la nueva Carrera de Artes Visuales, acerca de la cual nos referiremos más adelante. Por el momento, veamos algunas de las dificultades de lo que ha sido el trabajo bajo el modelo por competencias, sobre las conclusiones de un estudio elaborado en 2014 (UTPL, 2014 a)33.

				La primera conclusión mostraba que había “Escaso interés de los estudiantes secundarios por la Titulación de Arte y Diseño (menos del 2%)”. Desde el punto de vista de la relación costo-beneficio, que orientó el citado estudio, es comprensible el escaso interés de los alumnos de secundaria por la formación en una carrera como la nuestra. El hecho de que la UTPL no forme parte de las universidades públicas determina que los estudiantes interesados asuman la financiación de los cursos, si bien existen medidas paliativas por parte de la propia Universidad o del Estado, como por ejemplo los programas de becas. Por otro lado, desde el punto de vista del contexto cultural, el ámbito de las artes, con todo lo crítico de lo que es capaz, se enfrenta constantemente a la tradicional condena platónica del mundo sensible que atraviesa a la sociedad occidental y que muy a nuestro pesar influye en las decisiones de los jóvenes y de las familias que subsidian sus estudios.

				Seguidamente, un conjunto de conclusiones dejaba ver la “Incompatibilidad de integrar en una sola oferta arte y diseño”; que se requería “mayor énfasis en temas como ilustración y fotografía”; que existía “demasiada carga horaria sobre arte y muy poca sobre diseño, siendo el diseño lo que más usan los titulados y egresados (más del 50%)”. La primera reflexión que nos suscita este conjunto de conclusiones es que la oferta académica vigente ha apostado por un tratamiento interdisciplinar que no siempre ha dado buenos resultados. Los campos de las artes plásticas y el diseño comparten ciertos intereses y bases teórico-metodológicas, pero es verdad que los escenarios de actuación son bastante distintos34. Nos encontramos además con un interés marcado en ampliar el campo del diseño, que en el límite llevaría a la formulación de una Carrera exclusiva de ese tipo35.

				Otras conclusiones exponían la “Ausencia de conocimientos de mercado y del entorno; escasa capacidad de emprendimiento; desenfoque de la Titulación con respecto a la realidad del entorno; alto índice de no titulados y muy escasas 
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				fuentes de empleo formales para artistas.” Estas conclusiones del estudio en cuestión pondrían en evidencia deficiencias de la oferta académica vigente, a lo cual la nueva Carrera tendría que responder a través de proyectos de emprendimiento y vinculación con la colectividad. Por otro lado, en Carreras como la nuestra, la aspiración a empleos formales es restringida, lo cual no limita la capacidad de acción del artista para relacionarse a corto o largo plazo con organismos e instituciones públicas o privadas.

				Por último, se concluía que “La Titulación no genera vínculo entre arte y patrimonio.” La importancia de este reclamo viene dada por la ausencia en la oferta educativa de una conexión efectiva con los bienes patrimoniales (naturales y culturales) y contrasta con la tendencia de un buen sector de la investigación generada desde profesores y estudiantes que se ha interesado en estudios arqueológicos, antropológicos e historiográficos. La nueva oferta académica tendría que favorecer una estrecha conexión entre las investigaciones en curso y la docencia, propiciando la generación de grupos y proyectos de investigación, que establecerían relaciones cruzadas con los proyectos de vinculación con la colectividad.

				Las claves de este segundo momento, en resumen, podrían plantearse así: primera, la configuración de un territorio con oportunidades de desarrollo de los estudios teórico-prácticos en arte y diseño (la interacción entre la Carrera y los CITTES) absorbido en lo posterior por políticas burocráticas y tecnocráticas (y de las que nos hemos vuelto más solidarios de lo que quisiéramos reconocer) en contraste con las gestiones más laxas del momento anterior; segunda, el despliegue de las potencias contenidas en el primer momento, puestas de manifiesto en la diversidad y amplitud de la producción artística de autor (realista, vanguardista), con un equilibrio mayor con el plano laboral, aportado por el diseño y la tecnología a él asociada; tercera, el esbozo todavía incipiente de las reflexiones estéticas y, en menor medida, críticas, sobre la base de aportaciones antropológicas, historiográficas y filosóficas que acompañan la producción en arte y diseño actual y de épocas anteriores.

				Tercer momento: hacia la Titulación de Artes Visuales.

				En el umbral de este tercer momento, entre 2014 y 2017, se produce el cambio hacia la Carrera de Artes Visuales. El abandono de la denominación de ‘Artes Plásticas’ respondería al menos a cuatro motivos. El primero, una 
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				percepción cultural que tiende a generalizarse en el contexto sudamericano, según la cual la expresión ‘artes visuales’ es más ‘apropiada’ que ‘artes plásticas’ para referirse al ‘arte contemporáneo’ (Gobierno de Chile, 2012)36; el segundo, la existencia de una titulación en Artes Plásticas, ofrecida por la Universidad Nacional de Loja; el tercero, la pervivencia de cierto valor, al menos en el nivel de lo tecnológico, de las relaciones entre arte y diseño, al tiempo que una interdisciplinariedad más crítica se abre hacia otros campos (fotografía, audiovisual); y, cuarto, el perfil de posgrado, de la actual planta docente.
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				 Ante la imposibilidad de mantener la denominación de la actual Carrera y las dificultades expuestas en nuestra evaluación del segundo momento, en los últimos años se ha gestado la Titulación de Artes Visuales, en el contexto de rediseño curricular de todas las ofertas académicas del Sistema de Educación Superior del Ecuador37. Este proceso ha experimentado tres tentativas (Figs. 18-20). La primera de ellas, un esbozo de malla curricular, a mediados de 2014; la segunda, la propuesta que trabajamos entre 2015 y 2016; y, por último, el proyecto elaborado entre 2016 y 2017. La última de estas propuestas comenzará a funcionar desde octubre de 2018.

				La malla curricular de 2014 posee una estructura bastante clara, aunque no defina de manera concreta las agendas de las asignaturas y se apoye todavía en los ejes del plan de estudio por créditos (asignaturas básicas, troncales, etc.). Como novedades vemos que se reduce el énfasis puesto en la historia del arte, a favor de su teoría; se proponen ‘cuatro itinerarios’ que hacen las veces de especialidades, siempre al nivel de grado; y, se atiende a la formación en investigación y proyectos. Vemos que los itinerarios y las asignaturas que los preparan, marcan cuatro ámbitos bien definidos: medios audiovisuales, bidimensionales, tridimensionales y el diseño (UTPL, 2014 b). La falta de un estudio de pertinencia y la incompatibilidad con los cambios en la legislación que más adelante se produjeron, contribuyeron a que rechazáramos esta propuesta.

				La segunda propuesta para el rediseño curricular nos correspondió elaborarla, desde el segundo trimestre de 2015 hasta agosto de 2016, durante nuestro período al frente de la Coordinación de la Titulación de Artes Plásticas y Diseño (UTPL, 2016). Para entonces las directrices nacionales de la estructura curricular para los estudios de grado, determinan que la Titulación defina unos ‘núcleos problémicos’ que den cuenta de la pertinencia de la propuesta curricular. Cada nivel se articula en torno a cátedras y proyectos integradores de saberes, dispuestos en tres unidades (básica, profesional y de titulación) y cinco campos de formación (fundamentos teóricos, praxis profesional, epistemología y metodología de la investigación, integración de contextos y saberes y comunicación y lenguaje). La mayor parte de las asignaturas son planteadas por la Titulación, aunque cada Universidad puede introducir un conjunto mínimo de asignaturas comunes para todas sus ofertas académicas38.

				En función de nuestro estudio de pertinencia, definimos cinco núcleos problémicos: Fundamentos teórico-metodológicos para la formación en 
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				artes visuales; Diacronía del arte y la cultura visual; Técnicas, métodos y procedimientos de las artes visuales; Escenarios para la creación artística; y Propuestas de creación artística. Los proyectos integradores de saberes comprendían la generación de registros sensibles durante la unidad básica (articulados a las cátedras integradoras de Perspectiva y composición y Dibujo anatómico), para en lo sucesivo trabajar en sinergia con los docentes a través de los grupos de investigación en un taller permanente de creación artística, que funcionaba como cátedra integradora, atravesando la unidad profesional y de titulación. En esta última se concretaban los proyectos de emprendimiento y trabajos de grado, pensados para su aprovechamiento por parte del estudiante, tras la culminación de sus estudios.

				Este planteamiento curricular definía unas asignaturas muy concretas para el manejo técnico-operativo, dejando un amplio campo para la experimentación y la reflexión de la teoría estética y artística, con el afán de superar la matriz disciplinar, que no deja de restablecerse. Los dos itinerarios se limitaron a dos: el de ‘arte digital’ tendía al aprovechamiento del lenguaje audiovisual y su tecnología, mientras que el de arte y ‘arte y espacio público’ procuraba establecer nexos directos con los problemas estéticos de nuestro entorno orientado hasta ahora por intervenciones anacrónicas y descontextualizadas.

				Tomando cierta distancia ante esta propuesta curricular que terminó siendo descartada, hoy vemos algunos detalles que podrían haberse dispuesto de mejor manera. Por ejemplo, no hay continuidad inmediata entre los niveles dedicados a las herramientas digitales; y, aunque nos mantenemos en la importancia de abordar la cinematografía, quizá estas materias pudieron ser dispuestas en niveles intermedios o asimiladas a los itinerarios.

				Finalmente, llegamos al plan de estudios de Artes Visuales que consiguió la aprobación en 2017. En este se enuncian otros núcleos problémicos, que atenderían a la “Insuficiente formación en criterios estéticos y culturales, calidad técnica y habilidades creativas en los habitantes de la zona 7”; “Escasas propuestas artísticas que parten de la identificación, valoración y revitalización del patrimonio cultural en la zona 7”; y, “Deficientes competencias para la investigación, emprendimiento y gestión de proyectos artísticos y/o culturales que garanticen el ejercicio profesional en artes visuales”. Los proyectos integradores de saberes se proponen atender a la “Identificación e interpretación visual y escultórica de elementos iconográficos de culturas originarias”; “Paisaje y personajes en las culturas 

			

		

	
		
			
				123

			

		

		
			
				Capítulo V: Tres momentos de los estudios formales en arte, en el contexto de la Universidad Técnica Particular de Loja

			

		

		
			[image: ]
		

		
			
				locales”; “Reinterpretación de procesos artísticos creativos en el arte contemporáneo”; “Planteamientos artísticos para la revitalización cultural”; “Análisis de la producción visual de un artista de la localidad”; “Propuesta sobre un modelo de gestión de la producción artística”. Las cátedras integradoras corresponden a Esculto-cerámica I, Pintura artística, Creación artística contemporánea II, Arte y sociedad, Análisis de la producción visual y Gestión de la producción artística. Los dos itinerarios que se plantean son Ilustración y Objetos y escultura interactiva (UTPL, 2017).

				A juzgar por los enunciados de los núcleos problémicos, en esta propuesta curricular advertimos que la lectura hecha sobre la Zona 739 presupone unas carencias, principalmente de criterios culturales y estéticos a los cuales se responde de una manera que merece revisión. En primer lugar, la insistencia en conservar la Historia del arte, desligada de la discusión estética, que queda relegada a una asignatura marginal (Estética de la recepción). La formación teórica muestra una dispersión muy acusada que no consigue articularse con la formación práctica. Por otro lado, se ha puesto énfasis en el aprovechamiento de la actual tecnología, lo cual consideramos un acierto (en particular, el itinerario de Ilustración; sin que se pueda decir lo mismo de ‘Objetos y escultura interactiva’). No obstante, llama la atención la aparición poco convincente de asignaturas híbridas como Dibujo y modelado y Esculto-cerámica. Queda por ver si esta disposición consigue hacer funcionar los proyectos integradores de saberes. Al respecto se deja ver la debilidad teórica en un enfoque de tinte etnográfico que pretende reclamarse de ‘lo local’. El ejemplo más evidente es el enunciado ‘Historia del arte de las culturas originarias’, que insiste anacrónicamente en denominar ‘arte’ a una producción simbólica de culturas en las que tal concepto no existía. Por otro lado, el interés de analizar la ‘producción visual de un artista’, en rigor, un ejercicio de crítica artística, queda sin asidero cuando se ignoran los criterios estéticos que lo han de orientar. Quizá la presencia de algunas asignaturas (v.g. Arte y sociedad, Análisis de la producción visual) podría ser revisada para articular este tipo de estudios.

				En resumen, el nuevo planteamiento curricular nos deja ver tres claves aproximativas: una, la diversificación de materias relacionadas con la adquisición de habilidades en técnicas y medios tradicionales y contemporáneos; dos, el interés en cierta especialidad del desarrollo tecnológico, en particular a través de los ‘itinerarios’; y tres, la atención a aspectos operativos de la teoría artística, con predominio de una visión 
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				anacrónica de la Historia del arte y un tratamiento prácticamente ausente de criterios teórico-estéticos.

				Debido a que el proyecto de Artes Visuales todavía no se ha ejecutado, no podremos ir más allá en nuestra evaluación. Nos resta decir que si bien los núcleos problémicos, en su conjunto, estarían previstos para desarrollar los ‘criterios estéticos’ que se han de poner en juego junto a ‘competencias para la investigación’ y generación de ‘propuestas artísticas’, las claves que acabamos de destacar parecen señalar que el énfasis sigue del lado de la adquisición de unas competencias operativas, articuladas a una justificación historicista con la que es preciso romper.

				Síntesis conclusiva

				La periodicidad que hemos ensayado sólo puede ser tomada como una aproximación provisional. Esperamos haber dado cuenta, a grandes rasgos, de la dinámica en la que se inscribe la formación en arte en nuestro entorno académico, con sus discontinuidades y recurrencias al nivel de los discursos que, como posición de deseo colectivo, se han emplazado en los planteamientos curriculares, o, dicho de otra manera, han producido un régimen concreto de realidad llamada Bellas Artes, Artes Plásticas y Diseño o Artes Visuales, con sus claves del orden de la gestión curricular, la tensión entre la esfera del arte y el mercado laboral, y la orientación teórica.

				Hemos visto cómo en el orden de la gestión se ha pasado de un estado inicial no programático al actual, caracterizado por una sobrecodificación cada vez más acusada de la organización institucional, tributaria de los cambios que se operan en la política de la Educación Superior del Ecuador. En medio de tales condiciones, se ha afirmado una voluntad de hacer compatible la formación para la creación artística, con el desempeño laboral, combinación llena de tensiones, pero que, hasta el momento nos da la medida de la capacidad de adaptación a los cambios (artistas y decoradores, artistas y profesores, artistas y diseñadores). El acento de la formación, puesto en la adquisición de habilidades técnicas, que caracteriza todos los tres momentos, contrasta con un desinterés en aspectos de índole teórico, en el primer momento, pero va abriéndose paso lentamente a partir del segundo momento, motivado también, aunque no exclusivamente, por los cambios que se han operado primero en la UTPL y luego en el Ecuador, en lo que respecta a la gestión de los ámbitos de la docencia, la investigación y el vínculo con la sociedad.
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				Lamentablemente, la sucesiva desaparición de estudios formales que propicien las preguntas por el sentido estético y del arte contemporáneo, constituyen un punto ciego en las ofertas educativas que alcanzan la vigencia en el contexto analizado, razón de más para insistir en que tales cuestiones merecen la pena ser formuladas. Toda vez que la formación artística se halla asimilada a las universidades, consideramos que un plan de estudios hic et nunc debe asumir el carácter crítico y complejo de las artes (en minúsculas y en plural) que, siendo productos culturales, ellas mismas ponen en crisis a la propia cultura, expandiendo sus actuales límites. Las artes constituyen una modalidad del pensamiento, por lo que su labor no se agota en el manejo de los recursos técnicos. La adjetivación de ‘visuales’ por su lado requiere una asunción más decidida en lo que respecta al estudio de la fotografía, el cine y la Internet, no solo para explotar usos de interés privado sino para propiciar articulaciones con la esfera pública. El artista visual ha de estar en condiciones de moverse en el medio de su saber, sin ignorar el poder que se teje entre las visibilidades que crea y los enunciados que suscita (Foucault).

				Resulta impostergable por lo tanto la apuesta por esquemas inter o transdisciplinarios, con espacios cada vez más abiertos para la experimentación y la reflexión desde la práctica. Con seguridad encontraremos insuficientes algunos esquemas teóricos, pero si queremos transformarlos debemos comenzar por la revisión de nuestros caducos presupuestos epistemológicos.

				Las claves que hemos extraído de cada momento, a lo largo de nuestro análisis, nos han permitido esbozar una caracterización general del contexto de la formación artística en la UTPL, susceptible de definirse o ampliarse, según se preste atención a aspectos que pueden ser objeto de nuevos trabajos, tales como la recepción de las ideas estéticas y teorías artísticas que se producen en los tres momentos, tanto las que vienen de fuera, como las que se generan desde el propio centro de estudios; la investigación de su producción artística, estética y crítica, puesta en relación con el medio cultural (ciudad, región, mundo); o el ejercicio de otros puntos de vista, más agudos, sobre la dinámica macro y micro curricular.

				De cara a la nueva Titulación de Artes Visuales, es de esperar que esta mirada retrospectiva a más de cuarenta años de reformas curriculares, nos brinde una oportunidad de aprendizaje y provea pistas para configurar decisiones futuras, de tal manera que su implementación administrativa no nos haga perder de vista los horizontes.
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				Notas

				Durante las últimas dos décadas y en distintos momentos, los autores, juntos y por separado, hemos sido parte, de la Dirección de la Escuela de Bellas Artes, Coordinación de Titulación de Artes Plásticas y Diseño y sus equipos académicos.

				UTPL. H. Consejo Gubernativo. (17 de julio de 1973). Acta n. 11. La Universidad fue fundada por la Asociación Marista Ecuatoriana dos años atrás, el 3 de mayo de 1971. Es la época de la reforma agraria y el “boom” petrolero que consolida el capitalismo en Ecuador, bajo estricta vigilancia de los Estados Unidos, en su afán de impedir el avance de las ideas socialistas en América Latina. El país vive bajo la dictadura del entonces presidente Velasco Ibarra (1970-1972) quien propicia brutales represiones y clausura universidades ecuatorianas (Barreto, 2015 y Ossenbach, 1999). 

				Este estatus hay que contrastarlo con la posición fronteriza de Loja; las tensiones derivadas de la desatención desde el gobierno centralizado en Quito; la sombra del conflicto limítrofe con Perú; y, las fuertes sequías que afectaron a grandes sectores de la población de la provincia en la década de 1960, detonando migraciones masivas hacia la capital de la provincia y hacia otros entornos, dentro y fuera del país (Ramalhosa y Minkel, 2001).

				Nos apoyamos también en lo recogido en nuestras entrevistas con Juan Flores y Rafael Vicuña (uno de los primeros estudiantes de la Escuela de Bellas Artes).

				UTPL. H. Consejo Académico. (31 de marzo de 1977). Acta n. 4. La propuesta, cuyos planteamientos mostramos en los párrafos siguientes, consta en el documento: UTPL. Comisión de Reestructuración de la Escuela de Bellas Artes. (29 de marzo de 1977). Hacia una planificación académica de la Escuela de Bellas Artes de la Universidad Técnica Particular de Loja.

				Se esperaba otorgar dos títulos, uno de ‘Profesor de Enseñanza Media en Opciones Prácticas’ y el otro, de ‘Licenciado en Opciones Prácticas’, ambos en la respectiva especialidad. En el contexto ecuatoriano, por ‘opciones prácticas’ se entendía unas asignaturas destinadas a estudiantes de los primeros años de secundaria (correspondientes con los actuales octavo, noveno y décimo años de Educación Básica) que pretendía el desarrollo de habilidades y destrezas relacionadas con el campo de las ‘artes y oficios’. La distinción entre ambos títulos obedecía a la jerarquía 
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				que suponía una mejor preparación del segundo, a quien se le exigía la redacción y defensa de una tesis.

				Cf. UTPL. Dirección de la Escuela de Bellas Artes. (5 de julio de 1988). Oficio. También recogidos en UTPL. (1979). Revista n. 1.

				Cf., la reforma a las Tecnologías, según se ve en UTPL. H. Consejo Académico, (3 de febrero de 1989). Acta n. 46, posteriormente avalada en UTPL. H. Consejo Gubernativo. (3 de octubre de 1989). Acta n. 398. 

				Cf. UTPL. H. Consejo Académico. (10 de diciembre de 1991). Acta n. 54; y UTPL. H. Consejo Académico. (6 de julio de 1993). Acta n. 55. El nuevo pensum no difería mucho del anterior (hasta el cuarto nivel de la Carrera) conservándose además la posibilidad de optar por el grado de Tecnólogo. Cabe destacar la presencia de un nivel de Anatomía Artística y otro de Filosofía del Arte, así como la incorporación de dos asignaturas de ‘Cultura Cristiana’ que se incluyeron en los programas formativos de todas las carreras de la UTPL, correspondientes con la intención institucional de acentuar su carácter católico.

				Aludimos aquí stricto sensu a las Academias surgidas en el siglo XIX, y que configuran una nueva pintura y escultura, con respecto a lo que se producía desde el siglo XVI en los talleres de la Escuela Quiteña.

				Cf. nuestra aproximación a lo que se hacía en pintura y escultura en la época: González Ojeda, D. (2015). Una alternativa a la Escuela de Bellas Artes se presentará con la fundación de la Sección de Artes Plásticas, del Instituto de Cultura y Arte de la Universidad Nacional de Loja (UNL) y el posterior establecimiento de su Carrera de Artes Plásticas, en 1989. La contribución de la UNL al desarrollo del arte lojano es insoslayable.

				Hay algunos avances en el ámbito historiográfico (Aguilar, op. cit.); sobre la producción de murales (Malo, 2014); y, sobre la evolución de la crítica del arte lojano (Tapia, 2014).

				Un acertado reproche en este sentido lo encontramos en Aguilar, quien, sin desconocer la labor de la Escuela de Bellas Artes, menciona algunas ‘falencias’, observando la necesidad de un “taller teórico donde se discuta aspectos filosóficos, críticos y sociológicos del arte” (Aguilar, op. cit). Aisladamente, en las Revistas Universitarias publicadas desde 1979, se registran ensayos que muestran algunas de las ideas estéticas de Ticiano Cagigal García, Director de la Escuela de Bellas Artes y máxima autoridad de la UTPL durante varios años. Las ideas que más filtraban hacia la formación de los estudiantes tenía que ver con el uso y simbología de la sección áurea. La referencia a aquellos espacios informales o extracurriculares para el tratamiento teórico la tenemos gracias a una entrevista que nos ha concedido Rafael Vicuña.

				Cuando se hace referencia a la estética, en ese texto, el acento se coloca en ‘lo bello’ y la ‘belleza’, a la luz de una concepción romántica tomada de Herbert Read.

				Las aproximaciones entre el cristianismo y el marxismo son propios de la Teología de la Liberación que ha tenido especial asidero en el contexto ecuatoriano (Tobar Solano, 2015-2016).
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				“Había que convertir al estudiante de Bellas Artes en un filósofo” menciona Jaime Celi, gestor de esta asignatura (Tapia, op. cit., p. 76).

				Un registro sin fechar, pero que consta en un libro del Archivo General de la UTPL, junto a otros documentos de la década de 1980, registra un total de 113 estudiantes matriculados en la Escuela de Bellas Artes. Antes del año 1983 no hay registro de graduados. Desde 1983 hasta 2000, se titulan 33 personas, 13 mujeres y 20 hombres. De todos ellos, 12 corresponden al grado de tecnólogo (3 en pintura-decoración; 5 en cerámica-decoración; 4 en pintura-diseño; y, 1 en cerámica-diseño) y 21 al de licenciatura (10 en cerámica-diseño y 11 en pintura-diseño), (UTPL, 2015 b). Por otra parte, en el corto lapso que estuvo vigente la Licenciatura en Ciencias de la Educación, especialidad Artes Plásticas, se graduaron 18 personas, la mayoría de las cuales han formado parte, en distintos momentos, de la planta docente de la actual Titulación.

				En 1997, la regencia de la UTPL pasó, de la Asociación Marista Ecuatoriana, al Instituto Id de Cristo Redentor, Misioneros y Misioneras Identes.

				La nueva Titulación estuvo vinculada hasta 2007 a un curso dispuesto para todos los estudiantes que ingresaban a la Universidad, denominado Nivel Básico Común. 

				Desde 2012, este Centro se anexa a la Unidad de Desarrollo e Investigación en Arquitectura (UDIA), conformando el actual Departamento de Arquitectura y Artes, bajo cuya jurisdicción se coordinan las dos Carreras.

				Entre ellas la Planta de Cerámica (creada en 1983), el Centro de Gestión Cultural Universitaria y su proyecto Lojanidad (1998), y el Museo de Arqueología y Lojanidad (2004). Estas dependencias comienzan a adquirir el estatus de ‘laboratorios’ para las prácticas pre-profesionales (llamadas ‘gestión productiva’), una noción que aparece por primera vez en el currículo y que le dota de organización a actividades que no la tenían. Con ello se instauran estudios de aproximación a fenómenos del contexto regional, la generación de diagnósticos y selección de temas considerados prioritarios, la gestión del tiempo del personal y del uso de los recursos, la planificación y el registro de actividades, la evaluación de los resultados con miras a su proyección en futuros trabajos, o a la aplicación inmediata. Dicho de otro modo, comienza a consolidarse un nuevo territorio sobre el cual se codifican las actividades de investigación y extensión, algunas de las cuales se venían haciendo desde los primeros años de la Universidad, pero que no habían entrado dentro de un régimen tan minucioso de registro, cuantificación y calificación. La formalización de estas actividades dentro de un régimen tal, trajo también dificultades al momento de tratar con el orden de lo sensible, propio del campo de las artes plásticas, y que en materia de investigación muy poco se había registrado.

				La orientación en lo que respecta a las materias de formación técnica comprende manuales al uso, pero también se han incorporado lecturas de índole antropológico y filosófico, en especial a partir del cuarto nivel de la Carrera. Por su parte en lo que respecta a la Historia del arte, ha dominado la presencia del célebre texto homónimo de E.H. Gombrich, en Estética los trabajos de Tatarkiewicz y en Crítica la alusión a Hume, Diderot y Kant. Paralelamente, las prácticas preprofesionales que se desarrollan 
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				desde el tercer nivel hasta el final de la Carrera, introducen al estudiante en ambientes exploratorios (dentro y fuera de la Universidad) desde los que suele desprenderse su trabajo de grado.

				Sobre las implicaciones de estas políticas en los estudios universitarios de arte que se hacen en Ecuador, véase: Burgos, H. (2015).

				Este apartado incluye textos reelaborados por los autores a partir de nuestro trabajo en un estudio de validación que fundamentó el posterior plan de estudios (UTPL, 2011-2012 y 2013 a).

				La “Propuesta de Innovación Docente en la UTPL”, iniciada en 2011 contó con la asesoría de la Universidad de Deusto (País Vasco, España). El proyecto del nuevo plan de estudios que se esperaba implantar se vio interrumpido en 2013, tras la aparición del Reglamento de Régimen Académico, desprendido de la nueva Ley Orgánica de Educación Superior y que obligó a las universidades ecuatorianas a participar de una desastrosa lógica homogeneizadora en lo que respecta a la estructura curricular de las titulaciones, lo que dejaba sin efecto la propuesta.

				Como consecuencia de lo sucedido durante el ‘primer momento’, la Titulación ha llegado a tener una posición destacada en la región, con lo cual la configuración de estos grupos ha cambiado. Del promedio de 40 estudiantes matriculados cada semestre, a inicios de la década de 1990, se ha pasado a que en la actualidad bordee los 120. Aunque con lentitud y remuneraciones precarias, el número de graduados con ocupación —que no con empleos fijos— en su campo o áreas afines (en especial el diseño y la educación), es cada vez mayor. La planta docente ha diversificado y ampliado sus perspectivas mediante estudios de posgrado y en su mayoría está involucrada en proyectos de investigación y vinculación con la sociedad. El contexto de oportunidades para los egresados no es el óptimo, pero presenta más apertura que en las décadas anteriores. Entre 2001 y 2017 se registran 109 graduados de la Licenciatura en Arte y Diseño. Con respecto a la temática de los trabajos de grado, vemos que a la pintura, escultura y cerámica se suman nuevos repertorios y tecnologías (fotografía, ilustración, diseño, etc.). Muchos estudiantes y egresados participan en concursos, exposiciones y eventos promovidos por entidades públicas (Fondos Concursables del Ministerio de Cultura y Patrimonio, Salones locales y nacionales, Festival Internacional de Artes Vivas) o emprenden iniciativas independientes (v.g. los equipos de “Metamorfosis”, “Mad Factory” o “Meets”). Algunos titulados han iniciado estudios de posgrado dentro y fuera del país. Remitimos al contexto del arte lojano en el intersiglo (Tapia, op. cit.; y, Vásquez y Salinas, op. cit.).

				Nuestra atención se dirige a las competencias propias de la Titulación (UTPL, 2015 a).

				Entre las sugerencias recogidas se destacan, en primer lugar, el reconocimiento oficial de una ‘mención’ que avale cierta especialidad adquirida durante los estudios de grado. A su vez, para favorecer esta aspiración se esperaba la ampliación de las líneas de investigación y una articulación efectiva de los proyectos con necesidades sociales, de la disciplina y del propio graduado. A propósito, reaparece el interés de incorporar una mínima formación en el ámbito de las Ciencias de la Educación. En segundo lugar, 
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				y en relación con lo anterior, se demandaba una atención prioritaria a las prácticas pre-profesionales y la vinculación con la comunidad, esto es, el ejercicio laboral en situaciones concretas. En tercer lugar, se pedía la integración activa con otras entidades y colegas afines, “en orden a hacer prevalecer los derechos de los actores y promotores culturales y perseguir metas comunes, fortaleciendo el sector cultural y artístico de nuestra ciudad”. En cuarto lugar, se reclamaba la mejora académica en lo que respecta a la formación e investigación teórica, supuesta su importancia en la construcción de criterios estéticos. Esto, de la mano del conocimiento de la legislación relacionada con las artes y el patrimonio cultural (que ya se veía venir tras el establecimiento del actual Ministerio de Cultura y Patrimonio y una Ley Orgánica de Cultura todavía en ciernes en aquel momento). Y, en quinto lugar, los docentes solicitaban la capacitación adecuada para trabajar bajo el modelo por competencias, así como la organización de grupos de investigación en orden a su articulación con el currículo y a favor de la disolución de la dicotomía teoría-práctica (UTPL, 2011-2012).

				En el mismo año 2013 se plantearon ajustes a las competencias, pero estas no llegaron a formar parte de los planes de estudio, debido a las razones ya expuestas (véase: nota 25 del presente trabajo y UTPL, 2013 b). Los esfuerzos posteriores se dirigieron a dar cumplimiento a la legislación ecuatoriana que exigía el rediseño curricular a todas las carreras universitarias del país.

				El 26 de octubre de 1998 se firma el Tratado de Paz con el Perú. Como consecuencia de ello se activan favorables relaciones fronterizas entre ambos países, que benefician en todo sentido a la región, y en particular a Loja.

				Los ámbitos de estas investigaciones comprenden, en primer lugar, la creación artística en los campos de dibujo, pintura, escultura, fotografía, medios digitales y audiovisuales. En segundo lugar, el estudio de materiales y nuevas tecnologías: técnicas tradicionales de las artes plásticas; papel y fibras naturales; y, medios digitales. Por último, investigaciones historiográficas y antropológicas de deriva artística, estudio y aplicación en arte y diseño de la iconografía, patrimonio cultural y comunidades indígenas (vestigios arqueológicos en especial los petroglifos, las comunidades Saraguro, Shuar, las fiestas religiosas) y el estudio crítico de la producción de murales. Se suman a estas, las investigaciones vinculadas a otras carreras, como por ejemplo Arquitectura, en relación a los estudios del patrimonio edificado de Loja. Los centros de formación son México (Universidad Nacional Autónoma de México) y España (Universidad del País Vasco (UPV-EHU), Universitat Autònoma de Barcelona y Universidad de Málaga). Colaboraciones como estas propiciaron la presencia en la UTPL de profesores de las citadas Universidades, entre las que destacamos los valiosos seminarios sobre Estética que por primera vez se imparten, gracias a la presencia de Xavier Puig, de la Universidad del País Vasco (UPV/EHU), entre 2009 y 2014.

				Vid. supra, nota 26.

				Durante los primeros meses de ese año y a pedido de la Coordinación de Titulación de Arte y Diseño, la ADE elaboró un estudio mayormente cuantitativo que aportó unas conclusiones que, pese a ser muy escuetas, han merecido nuestro análisis, ya 
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				que ofrecen unos datos muy concretos en torno al trabajo que se venía haciendo bajo el modelo de competencias. Por otra parte, hemos de atender a las críticas que, sin desmerecer las ventajas del modelo orientado por el Proceso de Bolonia, dejan ver acertadamente su compromiso con el capitalismo (Díez Gutiérrez, 2009; Veglia y Pérez, 2011; y, Bianchetti, 2016).

				Además del contexto legal, el cambio de la denominación de la oferta académica obedece a la tendencia de la propia evolución de la Carrera, que se ha adaptado a los cambios propios de la época. Esta capacidad de adaptación, hoy por hoy mide sus fuerzas con los criterios de los actores vinculados a la Carrera, así como con las tendencias de los planes de desarrollo local, zonal y nacional. Esta tensión se expresa en el proyecto para la Titulación de Artes Visuales, previsto para entrar en vigencia en octubre de 2018.

				Hasta el momento la ‘capacidad instalada’ con la que se cuenta (cuerpo docente e infraestructura) ha tenido el acento en el campo artístico. Las intenciones de abrir una Carrera de Diseño en la UTPL, por ahora se ha mantenido en el plano de las ideas. No ha de soslayarse, sin embargo, la atención a las herramientas provistas por la actual tecnología, orientadas a la creación artística.

				En el Ecuador, existen al momento estudios en Artes Visuales en la Universidad de Cuenca, en la Pontificia Universidad Católica del Ecuador (Quito) y en la Universidad de las Artes (Guayaquil).

				El nuevo diseño curricular entraría en vigencia luego de su aprobación en el seno del Consejo de Educación Superior del Ecuador. Una de las exigencias que debían cumplir los nuevos planes de estudio impedía seguir ofreciendo carreras con una denominación mixta (Artes Plásticas y Diseño, por ejemplo), y atenerse a las denominaciones previstas en el ‘Reglamento de Nomenclaturas’ (CES, 2016). Como veremos, la denominación por la que nos decantamos ha sido ‘Artes Visuales’, incluida en dicho reglamento hacia finales de 2015.

				Las asignaturas a las que nos referimos son: Humanismo, Universidad y Cultura, Realidad Nacional y ambiental, Epistemología, Redacción y comprensión lectora (II niveles), Antropología básica, Ética y moral, Emprendimiento, Metodología de la investigación y técnicas de estudio y Composición de textos científicos.

				El proyecto curricular se inscribe en la actual Zona 7, del Ecuador, que comprende las provincias de Loja, Zamora Chinchipe y El Oro. La propuesta curricular ha debido considerar, entre otros documentos, los planes de desarrollo locales y su inscripción en la lógica del ‘Régimen del Buen Vivir’ (Asamblea Constituyente, 2008). Para comprender las nociones que sustentan la actual estructura curricular, Cf. CES, [2013]2016.
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				 Los textos de Pablo Palacio marcan el ‘socialismo libertario’ de la filosofía unitaria heraclitoneana

				Fausto Aguirre

				Miembro de número de la Real Academia Española de la Lengua

				Capítulo Ecuador.

				Solo los locos experimentan hasta las glándulas de lo absurdo y están en el plano más alto de las categorías intelectuales. […] El cuentista es otro maniático. Todos somos maniáticos: los que no, son animales raros.

				P. Palacio, “Las mujeres miran las estrellas”, p. 126-127.

				Tesis

				Pablo Palacio, como escritor, rompe todas las estructuras del canon oficialista y de moda de la escritura de los textos de la época. La locura, de todos sus personajes, es un gran pretexto estilístico para buscar la libertad, la verdad, la realidad; la acción de la justicia —porque, donde no hay libertad, donde no hay justicia, en tanto esta es una clara manifestación caótica, no está dentro de la identidad humano-social que demandamos—. Alguien lo dijo1: los enunciados de ficción en la ciencia cuentan con su propio significado, un significado que produce una realidad hipotética, un significado que no depende de la contrastación empírica con el mundo para verificar el valor de verdad. Aquí está Pablo Palacio. La literatura desde esta óptica, no puede convertirse en una ‘servicia’ del proselitismo político, de la religión, del sexo como presencia cruda de la realidad pornográfica, ni siquiera de la manifestación de ‘erotismo’, al estilo de cómo lo describe y presenta Georges Bataille.
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				Abstract

				Pablo Palacio, as a writer, breaks all the structures of the official and fashionable canon of the writing of the texts of the time. The madness, of all its characters, is a great stylistic pretext to seek freedom, truth, reality; the action of justice–because, where there is no freedom, where there is no justice, while this is a clear chaotic manifestation, it is not within the human-social identity that we demand–. Someone said it –I think Searle–: fiction statements in science have their own meaning, a meaning that produces a hypothetical reality, a meaning that does not depend on the empirical contrast with the world to verify the value of truth. Here is Pablo Palacio. Literature from this point of view can not become a ‘service’ of political proselytism, of religion, of sex as a raw presence of pornographic reality, or even of the manifestation of ‘eroticism’, in the style of how it is described and presented Georges Bataille.

				Síntesis

				Hay locura en todos los personajes que viven en los textos de Palacio. Hace falta saber qué locura. Pero, la locura –la que sea– no es la del autor. Es el recurso estilístico de Palacio, utilizado como gran pretexto, con la finalidad de desarrollar todo el proceso de corrupción que vive el mundo humano.

				Es admisible que haya locura por la ansiedad irrefrenable de Octavio Ramírez, de Farinango, por la impotencia de un hombre que trabaja, locura devenida por la injusticia; la de Nico Tiberio, por “la inclinación naturalísima” de servirse carne humana y la miserable actitud de los jueces de reprimirlo en una jaula, peor aún para exhibirlo a la contemplación popular; la demencia de la bruja que, en vez de lograr el objetivo del chico, termina enamorándose ella de él –no importa la enamorada de él– y lo convierte en un árbol frente a su casa, para saciar su instinto delirante de verlo allí permanentemente; la acción de las brujas de lograr la transformación, por costumbre, miserable del ser en un animal, para esconder la ansiedad incestuosa, no permitido, ¿por quién?; la locura de Gual que, por su impotencia, pierde la atención de Rosalía, porque será Temístocles, el hombre joven, guapo, interesante, inteligente, bien puesto, copista que trabaja con Gual, que se ha enamorado de ella; la cobardía del hombre que asesta un golpe en el rostro de la mujer, que es una locura; Antonio esperó que ella engorde sus formas, se casan, 
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				reacciona por la desheredada limitante lingüística de recurrir siempre a ‘claro’ como su panacea; abandona después del suceso desgraciado de agresión física, se encuentra con Paula, otra amiga torpe, pero pasa con ella unos tantos días, crece el remordimiento de conciencia después de su muerte psicológica y buscará a Amelia2; pero la tragedia del hombre enfermo que ve que su muerte está por la presencia del ‘treponema pálido’; la mujer y el deseo de la muerte –el deseo de un hombre con quien hacer el amor–, porque ‘hacer el amor es llegar a la muerte’, máxime si el deseo es infinito, mejor aún que no esté el marido; el hombre tiene todas las enfermedades, su destino es morir3; el Teniente busca a ella o Débora busca a él y, cada cual constituye una virtualidad, es inoperante tomar el destino de la búsqueda de mi identidad, de mi ser, en el otro o en la otra: es buscar la muerte –¿es una locura?– Es que todo es y no es, todo está y no está, todo vive y no vive, todo es hermoso y no lo es4, está presente, no en la dicotomía de los pares mínimos sin diferencia conceptual, ni siquiera shakesperiano del ‘ser o no ser’, sino en la dialéctica filosófico-conceptual, como pureza de pensamiento de Heráclito de Éfeso5; y más trágico todavía, el caso de Andrés Farinango, triste protagonista de la Vida del ahorcado, él está muerto, atado por los trapos de sus corbatas. ¿Por qué Farinango aceptó la muerte?6 ¿Lo hace como el mejor sacrificio frente a la ‘injusticia’ de quienes administran la justicia? Al margen de la narrativa de cánones, normas y principios, se sienta Palacio, a describir la desgracia universal de la ausencia de justicia, porque ella, como sostiene Heráclito de Éfeso, es una ‘desgracia’.

				Palabras clave

				Pablo Palacio, vanguardia, socialismo, nacionalismo, popu-lismo, comunismo, Heráclito de Éfeso, naturalismo, dialéctica, dialéctica heraclitoneana, escritores europeos, norteameri-canos, hispanoamericanos, filosofía unitaria, fuego, muerte, libertad, derecho, justicia, etc.

				¿Quién es Pablo Palacio?

				Pablo Palacio es el escritor ecuatoriano. Nace en la ciudad de Loja a comienzos del s. XX, (1906). Muere en la ciudad de Guayaquil (1947), con afecciones de sus masas del cerebro, cerebelo, bulbo raquídeo y la médula espinal. Apenas terminó su bachillerato (1923), en el Colegio Nacional Bernardo Valdivieso de la ciudad de Loja, viajó a Quito, capital de la república, en busca de estudios 
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				superiores para su formación profesional; inicialmente como médico, por sugerencia de su tío7, Pablo terminó la carrera de Derecho y Jurisprudencia de la Universidad Central del Ecuador, dentro de la cual se graduó.

				Palacio, desde escolar, nunca tuvo como pensamiento una formación profesional rentable o lucrativa. Su preocupación preferencial fue las humanidades, con la literatura a la cabeza. Muy temprano, como estudiante de educación media, triunfa en los concursos de los ‘juegos florales’ con su poesía y con sus relatos8.

				Asimismo, en su calidad de estudiante universitario, en 1927, presentó en la convocatoria para concurso literario su libro Un hombre muerto a puntapiés9. Fuera de este, su primer libro de literatura, Palacio es dueño de las novelas Débora y La vida del ahorcado10. Su obra literaria está llena de referentes teóricos de qué es la literatura, su función, para qué sirve, cómo hay que hacerla y, de manera especial, cómo debe funcionar el aparato ideológico en ella.

				Palacio, hacia 1932, escribe “Comentario del año 1957”11. Dentro del contexto de su quehacer académico, este “Comentario…” es quizá el único escrito, en donde su autor, pone de manifiesto una lucha en contra del fascismo imperante de la época. Pero, Palacio, no toma partido de lo que hace y dice ideológicamente. De cara a su trabajo de escritor, su “Comentario del año 1957”, con una forma muy inteligente de camuflar la realidad que es y no es, que está y no está, que está presente, y a la vez, ausente; desde el punto de vista ideológico merece su análisis, aplicando la metodología de trabajo, como lo hace Lucien Goldmann12. El “Comentario del año 1957” se inicia así:

				Hacen hoy veinticinco años, el 1 de mayo de 1932, la burguesía de la ciudad de Quito, hizo su primera manifestación sangrienta contra las aspiraciones de justicia de la clase proletaria. El Gobierno nacional, las asociaciones católicas, los capitalistas y los aspirantes al Poder se coaligaron entonces para reprimir en la forma más vil que registra la historia un sencillo desfile, de carácter simplemente intelectual, en el que los universitarios de la Central y algunos obreros recorrían unas pocas calles de la ciudad y en el que tomarían la palabra unos dos intelectuales para indicar al pueblo trabajador la necesidad urgente de unirse en defensa de los intereses de la gran mayoría […]13.

				Esto se produjo ayer, hoy y seguirá produciéndose mañana y siempre. La represión es un poder estatuido universalmente. Los noticiarios, todos 
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				los días, dan cuenta de la muerte de estudiantes de escolaridad media, universitaria, y de muchos participantes que se enarbolan en la voz altiva del reclamo por una justicia equitativa, en todos los órdenes, de la población marginal que crece exponencialmente.

				Como estructuras paralelas a “Comentarios…”, ubicadas en los mismos parámetros intencionales de una justicia, por todos los que se merecen, Palacio ha escrito también: “Stewart Edward White, Misterios que no puedo explicar”. Traducción del inglés por Palacio (1927)14, “La propiedad de la mujer” (1932), “Breve esquema genérico de la dialéctica” (1938), “Interpretación sana del mundo” (1934), “Entrevista a Pablo Palacio” (1934), “Discurso del Dr. Pablo Palacio, Secretario General del Instituto Ecuatoriano Mexicano de Cultura” (1938), y “Del pago de la Letra de Cambio” (1943). Todo esto se ha calificado y clasificado como escritos no ficcionales.

				Capítulo aparte merece el tratamiento de los estudios y traducciones del autor: “Sentido de la palabra verdad” (1935), “Sentido de la palabra realidad” (1935), y “Traducción de Fragmentos originales de Heráclito de Éfeso” (1935), amén de los referentes teóricos que propone Palacio sobre qué es literatura, cómo debe ser la literatura, para qué sirve la literatura, qué se hace con la literatura, qué raigambre debe tener ella, cómo debe ser el tratamiento ideológico en ella, mejor dicho, por qué no incluir, en la llamada literatura, el tratamiento de los proselitismos de la ideología y de la política, el sexo, las denuncias, la implicación de soluciones sociales, frente a la nobleza y estructura especial de la función de la literatura15.

				Pablo Palacio, de cara a sus textos, a diferencia de muchos escritores, claro está vinculado con los que ubican como base de su trabajo la filosofía, con la finalidad de recrear sus textos, siempre se va a preguntar: ¿Qué es la filosofía? ¿Cuál es la relación de la filosofía con las actividades que conducen a la realización del hombre? En primer lugar: ¿de dónde surge la filosofía y cómo se inicia?

				Como parte del nuevo enfoque, me gustaría aclarar un malentendido fundamental, sin que pretendamos apoyarnos en su racionalismo, como dependencia para la construcción de la literatura: ya Aristóteles, en su primer libro de la Metafísica, sostiene que la filosofía nace solo en el momento en que las preocupaciones cotidianas han sido superadas, en que las ciencias particulares, con su carácter utilitario, se han desarrollado y cuando se ha 
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				obtenido la satisfacción de todas las necesidades inmediatas16. He aquí el mejor punto de partida en el trabajo del escritor.

				Palacio ha escrito poesía: “Ojos negros” (1920), “Capricho pictórico representando a Laura Judith I” (1927), “Capricho pictórico representando a Laura Vela” (1928), “As de diamantes Isabel León” (1929), y “As de corazones. Yo y mis recuerdos” (escrito en 1929, publicado en 1947).

				Pertenecer a un grupo político, ¿es perder la libertad individual y de gestión, por la dictadura que supone el grupo o el movimiento?

				Hasta aquí hemos descrito, brevemente, quién es Pablo Palacio, qué hacía, qué escribió; hemos dicho qué pensaba, hemos caracterizado su gestión ante un movimiento político de prestigio circunstancial, casi de moda y, como venía desde fuera, después de haberse gestado por muchos años y, logrado réditos sociales de primer orden, aunque fuesen únicamente enunciados. El desgaste de ellos, por su naturaleza de dictadura, es evidente. Desde los mismos inicios se van a presentar conflictos internos por no acuerdos y contradicciones más entre los líderes.

				Estamos de cara ante el socialismo y el comunismo que después de la ‘revolución del 17’ de la vieja URSS, el mundo social cree en los enunciados que apuntan las mejores soluciones en todos los órdenes de la vida económica, social, política, educativa, en la abolición de las clases, en el ascenso de la clase obrera a la dirección de los regímenes y gobiernos, en el reparto equitativo de las riquezas nacionales, la abolición de la esclavitud, que el poder de la burguesía de las ciudades y los absolutismos dejen libre la dirección de las naciones, que la organización de los gobiernos se respete y, sobre todo, se adecue al reparto de funciones, que la gravedad y peso de los gobiernos y sus administraciones, vele por la integración del ‘ejecutivo’, ‘legislativo’ y ‘jurisdiccional’. Que el trabajo sea mancomunado, pero nunca de interposición y dominio de funciones con negación de ellas, solo por el interés de los más fuertes o, por la preponderancia de los populismos y nacionalismos que caminan por esos andariveles.

				Es el mismo Pablo Palacio, en “Comentarios del año 1957”, que observa la crisis que vive Ecuador, en los comienzos del s. XX: “La República participa 
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				entonces de la gran crisis mundial que azotó a los pueblos en la tercera decena de este siglo y en la cual los hombres, desorientados, buscaban desesperadamente un remedio para evitar el hambre de las masas y abrir un camino de justicia a las aspiraciones populares”. He aquí el problema, como una visión de síntesis: La llamada ‘primera conflagración mundial dura de 1914 hasta 1918: son 4 años, tres meses y 14 días. Esta ‘peste’ se extiende entre Europa, África, Oriente Medio, ligeramente China, los países costeros de América española y las islas del Pacífico. ¿Y la génesis de la guerra?: Francisco Fernando de Austria, archiduque del Imperio, es asesinado en Sarajevo el 28 de junio. El Imperio austrohúngaro declara la guerra a Serbia. Rusia, el 29 de julio, moviliza sus ejércitos contra el Imperio austrohúngaro. La guerra provocará la disolución de los imperios alemán, austrohúngaro, otomano y ruso. Se forman nuevos países en Europa y Oriente Medio. Sin dejar de lado el talante esclavista se hace la transferencia de las colonias alemanas y otras regiones del antiguo Imperio otomano a los aliados u otros poderes. Nace la Sociedad de Naciones17.

				Palacio ve y siente las crisis de su patria y del mundo, pero no llegan las soluciones empeñadas y ofrecidas. Empero, por lograr ese aforo social de masificación humana, desde Rusia o fuera de ella, de los centros identificados con el adoctrinamiento, se difunde su literatura con los sustentos del totalitarismo. La política y la ideología nunca pueden ser ajenas a los miembros de la sociedad y de los pueblos, culturalmente son necesarias e indispensables, empero, el pueblo llano no puede aceptar como estructuras dictatoriales, como parte de un poder que, sin criterio, desde arriba no hace otra cosa que oprimir y negar todos los derechos y la mínima justicia de que se es dueño.

				Desde los ámbitos del ‘materialismo filosófico’, nos vienen los mayores grados de influencia, supuestamente académico-aleccionadores. Las líneas más importantes del materialismo filosófico, determinadas en función del espacio antropológico, en tanto este espacio abarca al ‘mundo íntegramente conceptualizado’ de nuestro presente, con el cual trabaja o debe trabajar el mundo consciente, pueden trazarse ahora, siguiendo los tres ejes que organizan ese espacio, a saber, el eje radial18, el eje circular19 y el eje angular20. El materialismo filosófico incluye también la crítica a la identificación del espacio antropológico con la omnitudo rerum, y esta crítica abre el camino de regressus hacia la materia ontológico general.
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				Por otro lado, ¿cómo llega el materialismo metodológico, en calidad de materialismo operatorio, a las bases sociales? El materialismo metodológico es el ejercicio mismo del racionalismo materialista en cada curso de los análisis, construcciones o debates de carácter científico o filosófico, sin necesidad de que en estos cursos el materialismo se aparezca ‘representado’, o incluso con fórmulas espiritualistas. El racionalismo materialista se moldea sobre operaciones tecnológicas, ‘quirúrgicas’, o prácticas concretas cuyo curso solo puede seguir adelante cuando los materiales respectivos encuentran una concatenación objetiva.

				La característica fundamental del materialismo metodológico consiste en ‘poner el pie’ en los materiales, inicialmente corpóreos, que están implicados en la cuestión debatida; y esta característica es deducible de la naturaleza operatoria de todo proceso racional, y de la naturaleza corpórea de toda operación en cuanto vinculada al sujeto operatorio21.

				Un hecho bastante serio, con motivo de la difusión del materialismo histórico y dialéctico, es la relación que se nos plantea entre ciencia y filosofía. No han surgido tanto los parámetros para la construcción de la ciencia desde los enfoques del materialismo histórico y dialéctico. La construcción de la ciencia, en el mundo, responde a los parámetros del ‘positivismo’. No significa que abracemos la una o la otra posición. Aquí un verdadero conflicto. ¿Cómo se debe mirar la confrontación de la ciencia positivista con los principios de la dialéctica? ¿Cómo se puede ser ‘infiel’ con el humanismo dialéctico?

				Desde el materialismo, las relaciones entre ciencia y filosofía las entendemos como una ampliación –por regressus– del problema de las implicaciones que cada ciencia positiva mantiene con las otras ciencias, con la realidad que envuelve a todas ellas, limitando sus respectivos radios de acción. Carece de sentido hablar, en abstracto, de las relaciones entre ciencia y filosofía, porque estas serán entendidas de diferente modo según lo que se entienda por ciencia y por filosofía. El hecho de los vínculos entre ciencia y filosofía forma parte de las relaciones entre la filosofía –gnoseológica– de la ciencia y la filosofía en general, incluyendo a la filosofía en cuanto concepción del mundo, en cuanto ontología, y a la ‘perifilosofía’ o ‘metafilosofía’.

				En la misma dialéctica es una operación, si no imposible, difícil de aplicar en prácticas investigativas o de recreación de la ciencia22.
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				El materialismo filosófico desarrolla una teoría de la ciencia, la teoría del cierre categorial, que no puede ser entendida como una concepción exenta, compatible con cualquier tipo de ontología o de metafilosofía.

				El conflicto fundamental, por ejemplo, entre las ‘religiones superiores’ y la ‘razón’ no se libra, en el campo de batalla de las ciencias positivas, sino en el campo de batalla de la filosofía. Aquí se encuentran los lugares ocupados por el racionalismo filosófico –la existencia de Dios, la inmortalidad del alma humana, que las iglesias ya no pueden ceder–. Recordemos el análisis de nuestro autor con el señor Berkeley en esta materia. Los estudios palacianos para negar el recurso de la razón como prueba fehaciente para demostrar la existencia o la presencia de Dios, menos que insuficientes, recursos pobres, nada convincentes, los de Palacio son determinantes.

				Norberto Bobbio hizo un interesante estudio sobre la dialéctica en la obra de Antonio Gramsci, que explica las acepciones diferentes de esta palabra al referirse al autor a una u otra de las tres leyes de la dialéctica: lucha de contrario, la negación de la negación y la transformación de la cantidad en cualidad. Coloca como ejemplo del primer significado cuando Gramsci habla de la dialéctica intelectual-masa, o sea de la relación recíproca y la influencia mutua de los intelectuales sobre las masas y de estas sobre los intelectuales. Como ejemplo del segundo significado de Gramsci, se ubica el movimiento dialéctico, que equivale al principio de la negación de la negación, o evolución a base de las contradicciones, o cadena de síntesis. El tercer significado aparece cuando Gramsci contrapone el evolucionismo vulgar a la dialéctica, o sea la constante transformación de los cambios cuantitativos, en cambios cualitativos, demostrando que los cambios cualitativos, a su vez, implican cambios cuantitativos. En la práctica, ¿es factible esta interacción? Muy difícil que en las esferas de la sociedad llana que hacía, integraba o formaba grupo, o fuerte social, en la agremiación ideológico-política, que pudiera darse la reflexión o el tiempo ‘dedicacional’ para su estudio.

				El mismo Gramsci advierte las constantes tendencias a la degradación del pensamiento dialéctico. Escribe Gramsci: se sabe que la dialéctica es cosa muy ardua y difícil, en cuanto el pensamiento dialéctico va contra el vulgar sentido común, que es dogmático y ávido de certidumbres perentorias –creyéndose que son permanentes–, y que tiene como expresión a la lógica formal". En este plano deleznable se ubican las razones de Gallegos Lara contra Palacio. Por eso Gramsci condenó la falta de sentido histórico en la aprehensión de 
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				los diferentes momentos de un proceso de desarrollo cultural, es decir, se movían dentro de una concepción antidialéctica, dogmática, prisionera de los esquemas abstractos de la lógica formal. De entrada, Palacio, en el cuento que preside su libro o en el que lo toman para las antologías nacionales e internacionales “Un hombre muerto a puntapiés”, se burla académicamente sobre el método inductivo y deductivo, como recursos para la investigación, duda de ellos, pero sabe, como no hay más en la práctica de las ciencias, debe tomar la inducción y, a través de la lógica razón, llegar a determinar la criminalidad homosexual de Octavio Ramírez.

				Incluso Gramsci discrepaba de los términos en que Lenin se refirió, en un célebre trabajo, a la existencia de tres fuentes y tres partes integrantes del marxismo, porque a su juicio los conceptos generales de historia, de política y de economía se anudan en una unidad orgánica y la función y significado de la dialéctica pueden ser concebidos en toda su fundamentalidad, solo si la filosofía de la praxis es concebida como una filosofía integral y original que inicia una nueva fase en la historia y en el desarrollo mundial del conocimiento, en cuanto supera –y al superarlos incluye en sí los elementos vitales–, el idealismo y materialismo tradicionales, que no dejan de ser expresiones de la vieja sociedad.

				Desde el punto de vista dialéctico todo está unido, o sea nada puede considerarse aislado del resto de la realidad y existe entre todo una interconexión universal, a la vez que todo cambia, el mundo se transforma perpetuamente, y tal cambio se debe a la lucha de fuerzas contrarias en el seno de todas las cosas23.

				El que existan relaciones recíprocas complejas obliga a estudiar cualquier cosa y cualquier fenómeno considerando siempre tales relaciones, en vez de hacerlo en abstracto. El ser y su medio se influyen y condicionan mutuamente. Hay cosas y fenómenos que se caracterizan por determinada independencia; pero, constituye un grave error estimar que pudieran ser absolutamente autónomos24.

				Viene la pregunta: ¿los intelectuales que se suman a los movimientos dictatoriales –capitalistas o totalitarios– tienen que aceptar todo principio que se les imponga, sin opción al discernimiento, por simple disciplina de pertenecer al movimiento? Eso es más que obvio, de lo contrario, los movimientos, gracias al liderazgo de quien nada consulta a las bases, dejaría de ser dictadura25.
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				Pablo Palacio de cara a la realidad

				Pablo Palacio es condueño de una teoría literaria que explicita sus textos26. Más concreto se nos vuelve cuando sus teorías de la verdad y de la realidad las vemos plasmadas en cada uno de sus textos que configuran su literatura. El desarrollo de sus teorías nunca nos conduce a una abstracción absorbente, de un sujeto fuera de su realidad, fuera de una realidad, nunca inmerso en una realidad social de denuncia y de defensa de ella, como se ha querido ver en otras circunstancias.

				Es innegable la necesidad humana de vivir en una sociedad razonablemente integrada y de cooperar en la producción de bienes a todos necesarios. Sin embargo, a la filosofía propia del funcionalismo le cabe la crítica de todo organicismo.

				No pensamos que las filosofías o paradigmas considerados –Kuhn: cosmovisiones– no contengan hipótesis válidas a tener en cuenta, pero parecen no representar las dimensiones científicas que se auto-atribuyen.

				Si el ser humano, conscientemente, abandona las realidades, se autoelimina de las integraciones sociales, ¿cómo construye, por decir lo menos, la estructura científica de cara a las ciencias sociales, donde, posiblemente, está más cerca?

				La posible construcción científica de las ciencias sociales requiere discusiones más críticas y abiertas, dentro de las cuales no puede faltar el paradigma humanista, y este paradigma no es de recreación individual27.

				El camino real que recorre Pablo Palacio

				He aquí el ‘gran’ problema. Por un lado, la crisis que sufren los países satélites dominados económica y políticamente por el país poderoso. Quiérase o no, los países pobres, han tenido que participar por causas que no les corresponden. Si nos ubicamos en la segunda década del s. XX, hemos dejado hace poco la llamada "primera conflagración mundial”. Ninguno en el mundo, por respeto y justicia social, tiene que ser asesinado. Tampoco un asunto interno, de esta naturaleza, puede convertirse en la génesis de una llamada conflagración mundial. En segunda instancia y, por otro lado, el eje ideológico totalitario, a la fuerza se ha impuesto a los pueblos que imploran justicia, creyendo que, 
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				en esos principios ideológicos de la dialéctica marxista-leninista estaban, como panacea, la solución de sus sufrimientos.

				En Ecuador, por ejemplo, desde la segunda década del s. XX hay claras manifestaciones de descontento popular por los desgobiernos que se suceden en el poder. El 15 de noviembre de 1922, es uno de ellos de claro y fuerte descontento, mueren cientos de guayaquileños. En 1926 se disuelve la Junta de Gobierno Provisional. Una Asamblea Nacional reunida en Quito funda el Partido Socialista Ecuatoriano, primera organización de izquierda en el Ecuador. Isidro Ayora Cueva es nombrado por el ejército Presidente Provisional. Y la crisis socioeconómica, política, de gobierno, etc. se manifiesta literariamente. Es Pablo Palacio que, con su Un hombre muerto a puntapiés, desde otro punto de vista, no desde los ámbitos totalitarios, se hace presente para caracterizar una realidad: “Con guantes de operar, hago un pequeño bolo de lodo suburbano. Lo echo a rodar por esas calles: los que se tapen las narices le habrán encontrado carne de su carne”28.

				Es el camino que tiene que recorrer Palacio, manifiestamente en contra de toda pretensión del materialismo histórico y dialéctico dominante de la época que, apenas comenzaba a crecer en los pueblos marginales. Como Palacio no suscribe ninguna literatura de cartel, va a recibir serias observaciones. Son las de Joaquín Gallegos Lara, en 193329.

				Me ﬁguro que, si Pablo Palacio quisiera ser menos vago, menos escéptico, menos deshumanizado y menos lejanamente alusivo, lo podríamos llamar Pavlukja, y su obra coincidiría, por afinidad de temperamento, con la de Constantino Fedin, el autor de Las ciudades y los años. Le impiden llegar a eso algunos prejuicios que su ubicación entre la intelligentzia no le permite superar. Pablo Palacio, para no pasar por tosco o escaso de refinamiento, alude y elude a la realidad, frena la imaginación, ahorca su lirismo, como observa el crítico aprista Luis Alberto Sánchez, y nos da estos sus inteligentes libros subjetivos, el último de los cuales publicado, la Vida del Ahorcado, me ha llegado hace poco.

				Es muy frecuente, en este tiempo, decir que está superado el realismo en literatura. Habría que averiguar qué es lo que se cree superado con ese nombre. Porque es justo rechazar, dándole por superado en nuestro momento, el realismo naturalista o zolesco, rudimentario y superﬁcial hasta cierto punto. Pero, ¿se puede confundir con aquel, el realismo actual, ya no escuela literaria, sino manera de interpretar la vida, realismo social, que se 
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				plantea en todos los sectores de la cultura, entre ellos el literario, por medio de la teoría marxista-leninista? En este realismo integral caben –porque aunque psicológicas son objetivas– las introspecciones y la ironía escéptica, fantástica o macabra, al menú: lo que pasa ¡es que no se las pretende hacer pasar como la única manera de ser, humana, eterna, sino que se las circunscribe dentro de la mentalidad de la clase en que aparecen: Proust y Joyce, ídolos del vanguardismo englobador y enmascarador!, ocupan así su sitio como representantes de la literatura individualista de la decadencia del pensamiento burgués […]30.

				Ciertamente, esto no le llega a Pablo Palacio. La situación es sencilla: Gallegos Lara conoce que Palacio, ideológicamente, sin presentar la renuncia a ninguno, ha dejado de ser miembro del partido socialista ecuatoriano. Que, sus textos, jamás se prestarían para cumplir los objetivos de una ‘literatura de cartel’ que deseaba Gallegos Lara. Pero, cuando utiliza muchos epítetos para condenar a Palacio, conoce que su literatura, definitivamente, está en otro camino.

				Palacio en correspondencia con Carlos Manuel Espinosa le comunica que Gallegos Lara ha publicado un artículo en El Telégrafo, pero por supuesto, adversamente:

				En mi opinión se trata de un error fundamental. Yo entiendo que hay dos literaturas que siguen el criterio materialístico: una de lucha, de combate y otra que puede ser simplemente expositiva. Respecto a la primera está bien todo lo que él dice; pero respecto a la segunda, rotundamente no. Si la literatura es un fenómeno real, reflejo fiel de las condiciones materiales de vida, de las condiciones económicas de un momento histórico, es preciso que en la obra literaria se refleje fielmente lo que es y no el concepto romántico o aspirativo del autor. Desde este punto de vista, vivimos un momento de crisis, un momento decadentista, que debe ser expuesto a secas, sin comentarios. Dos actitudes, pues, existen para mí en el escritor: la del encauzador, la del conductor y reformador –no en el sentido acomodaticio y oportunista– y la del expositor simplemente, y este último punto de vista es el que me corresponde: el descrédito de las realidades presentes, descrédito que Gallegos Lara mismo encuentra a medias admirativo, a medias repelente, porque esto es justamente lo que [yo] quería: invitar al asco de nuestra verdad actual […]31.

				En este análisis –nunca respuesta a Gallegos Lara– de Palacio hay lógica y coherencia. Definitivamente, aquí están las teorías de la literatura que las ‘crea’ y las ‘re-crea’ nuestro autor. Esto, como gran sustento teórico del 
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				escritor, hay que sumar y, sobre todo, recorrer conceptualmente por lo que nos dice y propone en sus estudios y artículos: “Comentario del año 1957”, 1932, “La propiedad de la mujer”, 1932, “Entrevista a Pablo Palacio”, 1934, “Sentido de la palabra verdad”, 1935, “Sentido de la palabra realidad”, 1934-1935, “Los fragmentos originales de Heráclito de Éfeso”, 1935, 1946, 1947, “Breve esquema genético de la dialéctica”, 1938, “Discurso del Dr. Pablo Palacio, Secretario General del Instituto Ecuatoriano-Mexicano de Cultura”, 1938, “Misterios que no puedo explicar”, 1927. Además, no puede quedar sin advertirse, la presencia del escritor dentro del escritor: las teorías que expone y desarrolla en su cuento “Un hombre muerto a puntapiés”, en su novela Débora, en su novela La vida del ahorcado32.

				De cara a esto, preguntémonos por qué Palacio concede importancia al estudio de la palabra verdad y de la palabra realidad. ¿Qué papel juegan ellas en la literatura? Asimismo, por qué concede importancia legítima al estudio de Heráclito de Éfeso. Nos debemos cuestionar el porqué de su estudio del esquema genético de la dialéctica. ¿Por qué, finalmente, sus observaciones teóricas sobre la ‘teoría de la literatura’, remitidas en correspondencia a Carlos Manuel Espinosa? Las respuestas a estos planteamientos están en sus artículos, estudios, en sus observaciones marginales, de glosas que hace a los autores de todos los libros que los leía, en sus obras. ¿Por qué se dedica a leer y estudiar, preferentemente, los textos de Heráclito de Éfeso y de Oswaldo Spengler, por ejemplo?

				Palacio dijo no al ‘vanguardismo’ y no al ‘socialismo’ imperante en la zona y en la región que tras la ‘revolución del 17” crecía en Hispanoamérica y en muchas regiones del mundo, como la nueva religión que salvaría la miseria, la pobreza; que aboliría las desigualdades en la estructura de clases, que acabaría con el absolutismo y sus desgobiernos, que se repartirían equitativamente las riquezas de los pueblos entre todos, que habría trabajo para todos, que se garantizaría una educación libre y laica, ratificando los principios de la revolución de 1789; que la religión no intervendría en la educación ni en las decisiones de los gobiernos de los Estados y repúblicas; que se respetaría a las naciones que habieran ganado su independencia y libertad; que habría terminado el coloniaje; que se respetaría la libre determinación de los pueblos. Era la suprema religión, pero fallaron las bases, sus líderes no pensaron mejor y los ejes revolucionarios los lanzaron al vacío33.
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				Pablo Palacio va a decir no a esa religión34. Él, como profesor de Filosofía, estudioso, investigador, ensayista, escritor, persona con criterio para tomar sus decisiones; como Decano de facultad universitaria, no va a ceder a ninguna de las pasiones que acababan de ingresar en la vida de los pueblos35. Palacio como tal, para trabajar una literatura de sustento como la suya, presenta estudios sobre los contenidos de las palabras ‘verdad’36, ‘realidad’37, estudio sobre Los fragmentos originales de Heráclito de Éfeso38, autor del Breve esquema genérico de la dialéctica(1938)39; hay que destacar su Curso de filosofía40, que lo hace con la responsabilidad del educador de primera clase, porque sabe que ingresa a la cátedra universitaria para informar y enseñar filosofía41; hay que destacar su Curso de filosofía, que lo estructuró al estilo del filósofo español, D. José Gaos42 que, por la dictadura franquista en España, trabaja desde México.

				Pablo Palacio, por edad biológica, por ser Secretario del Partido Socialista Ecuatoriano (1926), por conocer en profundidad la ideología de izquierdas, por ser estudioso de la dialéctica heraclitoneana; sobre todo, por las luchas intestinas del Partido Socialista Ecuatoriano, por la falta de coordinación y dirección en el partido43, Palacio no va a renunciar la ideología de la dialéctica, aunque no nacida de la influencia difusora de los ideales de la Revolución bolchevique, sino por su formación académica, sobre todo por su destacada disciplina que impuso en sus estudios de la cultura clásica.

				Los contenidos curriculares y programáticos de las facultades universitarias de filosofía y letras ofrecían los latines y griegos, la filología hispánica, historias y gramáticas de la lengua, lingüística general, fonética y fonología, historias de la lengua, estilísticas, críticas literarias, historias de las literaturas, antropología, filosofía, éticas, socioantropologías, historias, historias de la cultura, geografías, arqueologías, filosofías del arte, paleografías, investigación, etc. Esta era la formación humanística que recibía el futuro profesional del lenguaje. Sin embargo, las motivaciones lectoras de ampliación de los estudios en estas facultades universitarias humanísticas, fundadas por españoles que sufrieron el desarraigo de su patria por la dirección franquista en el poder, la población destinataria, aprovechó las motivaciones lectoras que sugerían las programaciones de las cátedras. Todo ello lo hicieron bien en los comienzos hasta que la población destinataria fue conscienciando el humanismo; cuando despertó el intelecto nacional y se ayudó, en muchos frentes, y salieron los historiadores, los antropólogos, investigadores, ensayistas, filósofos, críticos, escritores, analistas de los 
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				componentes literarios; asomaron los nuevos poetas, novelistas, cuentistas, ensayistas, animadores culturales; no fueron extraños los cultores del teatro culto y popular, los cultores de la literatura popular, etc.44.

				Palacio de cara a Heráclito de Éfeso

				Hemos dicho ya, Pablo Palacio y otros tantos intelectuales del mundo, nos referimos substancialmente a escritores, se alejaron definitivamente del totalitarismo engañoso para ellos, produjeron una literatura que no se ubica como elemento de un componente de izquierdas o vanguardista45.

				En la vida y pensamiento de Pablo Palacio anida Heráclito de Éfeso, a quien conviene contrastar con Platón. En consonancia con su origen, Platón fue un acérrimo anti-demócrata –véanse sus escritos políticos: La República, Política, Leyes–; con todo, ello no le impidió rechazar las violentas acciones que habían cometido sus parientes oligarcas, tampoco rehusó de su participación en su gobierno.

				Por este mismo camino viaja Platón, con su doctrina de ‘los dos mundos’. Platón es fundamentalmente heraclitoneano. Su preocupación primera es, también, conciliar el cambio permanente de lo sensible con la aspiración a la unidad de nuestro pensamiento.

				Platón explica su teoría de cómo podemos captar la existencia de los dos mundos: el mundo sensible –conocido a través de los sentidos– y el mundo inteligible– solo alcanzable mediante el uso exclusivo de la razón–.

				Heráclito afirma que el fundamento de todo está en el cambio incesante. El ente deviene y todo se transforma en un proceso de continuo nacimiento y destrucción al que nada escapa. Todo este fluir está regido por una ley que él denomina Λόγος –logos–. ποταμοῖς τοῖς αὐτοῖς ἐμβαίνομεν τε καὶ οὐκ ἐμβαίνομεν, εἶμεν τε καὶ οὐκ εἶμεν τε. En los mismos ríos entramos y no entramos, porque, somos y no somos los mismos.

				Algunos autores ven en el cauce del río el logos que “todo rige”, la medida universal que ordena el cosmos, y en el agua del río, el fuego. A primera vista esto puede parecer contradictorio, pero debe recordarse que Heráclito sostiene que los opuestos no se contradicen, sino que se integran en una unidad armónica –aunque no estática–. Es razonable, entonces, que la otra cara del agua sea el fuego, como él mismo lo adelanta en sus Fragmentos...
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				“La armonía invisible es mayor que la armonía visible”. “Conviene saber que la guerra es común a todas las cosas y que la justicia es discordia”.

				La identificación del cosmos con un fuego eterno, probablemente, no debe ser interpretado en el sentido de que el fuego sea una materia prima original, del mismo modo en que lo eran el agua para Tales o el aire para Anaxímenes. El fuego sería la forma arquetípica de la materia, debido a la regularidad de su combustión, que personifica de un modo claro la regla de la medida en el cambio que experimenta el cosmos. Así, es comprensible que se le conciba como constitutivo mismo de las cosas, por su misma estructura activa, lo que garantiza tanto la unidad de los opuestos como su oposición, así como su estrecha relación con el logos. Débora busca al Teniente y no busca al Teniente, este busca a Débora y no busca a ella, sin embargo, pese a que son contrarios, el uno no puede ser sin el otro. ¿Es la búsqueda de la muerte? O, ¿no lo es la búsqueda de la muerte? ¿Octavio Ramírez busca a Octavio Ramírez? ¿La vida-muerte busca a la muerte-vida? ¿El ser homosexual busca al ser no-homosexual? O, ¿el ser no-homosexual busca al homosexual? ¿Nico Tiberio busca su sustento alimentario? O, ¿el sustento alimentario busca a Nico Tiberio? Definitivamente, ¿la justicia busca entronizar la justicia en tanto sustento de libertad? O, ¿el sustento de libertad busca entronizar la justicia? Se supone que Farinango es libre, trabaja en la empresa bancaria, vive, tiene horizontes, pero no es nada de lo que es. Una llamada ‘justicia’ le condiciona su ‘libertad’. ¿Cómo termina Andrés Farinango? Andrés Farinango termina como no lo es, porque una justicia le niega su libertad, incluso la vital. ¿Importa el ahorcamiento de Farinango, o importa la justicia de una libertad o la libertad de la justicia?

				Heráclito, conocido como “el oscuro” fue un pensador y filósofo presocrático considerado el “Padre de la dialéctica”. Como Tales de Mileto, Heráclito creía en el único principio de autoridad en la “filosofía unitaria” [Socialismo literario de la libertad], cuyo principio se basa en la unidad básica y en el caso de Heráclito, en el elemento fuego. Para Pablo Palacio, la justicia es el centro de su fuego, de su accionar. ¿Qué plantea en toda su obra? El dominio y el respeto de la justicia, como maridaje de la libertad.

				¿Qué significa el ejemplo del ser humano como influjo agitador? ¿No es también un principio de resistencia o pacificación? ¿Cómo entender, pues, los influjos? “Conviene saber –dentro del pensamiento de Heráclito de Éfeso– 
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				que la guerra es común a todas las cosas y que la justicia es discordia y que todas las cosas sobrevienen por la discordia y por la necesidad”.

				Al término de una jornada

				De cara a una persona fallecida –tanto más si es pariente próximo o lejano, amigo muy querido–, experimentamos una transfiguración en su imagen, de tal modo que el momento de la muerte puede ser calificado como un instante numinoso y sacro. Heidegger intenta mostrar que la muerte no puede ser definida por la vía del trato con la muerte de otra persona, sino solo describiendo mi yo con la propia muerte. Aquí hay dos fases: la dimensión solitaria -la propia muerte, la que ‘voy sintiendo yo’ y no puede sentir el otro– y su dimensión social –la muerte de los otros, la que miramos–. Cuando hay consciencia en sí de la vida frente a la pérdida –la muerte– las dos dimensiones se complementan. Es el tema de la muerte en Palacio.

				¿Qué decir de la vida política en sociedad? Se vive con y de ella o se vive marginalmente. ¿Cómo y por qué el poder, es distribuido, sin ninguna equidad, dentro de una unidad social? ¿Cuánta desigualdad marca el poder económico, político y social? ¿Cuáles son las causas y relaciones de estas desigualdades? ¿Cuáles son las maneras más efectivas y duraderas para reducir las desigualdades?

				Todo se da por la ‘desgobernanza’ universal. Caben las preguntas, quién ha de gobernar a quién, bajo qué derecho, a través de qué medios, y dentro de qué límites. ¿Por qué se dan las desigualdades horizontales? ¿Acaso hay formas diametralmente diferentes de pensar frente a los problemas? O, ¿se da la opresión de los que asoman como fuertes frente a los ubicados como marginales –gente sin poder–?

				¿La superioridad de capacidad e inteligencia de los sin poder logra las atenciones para llegar a ser como los que tienen poder? ¿La educación y la democracia han de ser integradas en la teoría y la práctica de todos los niveles? ¿Las personas tienen derecho, por vía democrática, a ejercer, a determinar y modificar las políticas bajo las cuales viven? Las democracias locales, sin embargo, no son suficientes. Cada vez más estudiosos defienden, y también profesionales están reconociendo, que la democracia de comarca debe ser apoyada y, al mismo tiempo, ha de apoyar a la democracia nacional, al igual que las estructuras regionales 
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				y globales. La democracia requiere un movimiento equitativo; una práctica durable y centrada en el ser humano, una democracia amplia y profunda que pruebe su diferencia.

				El resultado, evidente en el campo del ‘tercer mundo’, es el fracaso, porque la asistencia para el desarrollo genera, al no poder abocarse a las tensiones políticas, las cuales, consecuentemente, explotan.

				La corrupción debería ser abordada de manera más explícita y decidida en los ámbitos de las Direcciones Generales de Anticorrupción de los Estados y Repúblicas, sin contemplaciones de quienes la cometan. ¿Por qué se ha tardado tanto en combatirla? La corrupción, obviamente, ha estado ligada a los problemas de gobernanza y política.

				Conócete a ti mismo es el pedestal para construir, ratificar, demostrar, seguir y decidir que nuestra voluntad es libre. El discurso de la ciencia ha sido el foco de los análisis de los estudiosos del lenguaje. Los planteamientos de la lógica referencial, centrados en el criterio de demarcación, permiten analizar los significados de los enunciados básicos de la ciencia; un análisis al cual no escapan ni el verificacionismo clásico de Carnap y Ayer (1983) ni el falsacionismo de Popper. Aquí convocan Carnap y Ayer a ubicar en la realidad el problema de la significatividad referencial ligada al asunto de la verdad. Nos preguntamos, ¿este no fue el trabajo perenne de Palacio? Para Carnap, la verificación directa determina el significado y el valor de verdad del enunciado.

				Sin embargo, como se ha esbozado, el discurso de la ciencia, en su mayoría, no resiste el análisis de contrastabilidad perceptual en su forma directa en el contexto de la dialéctica tradicional; algunos enunciados de la ciencia ni siquiera pueden ser verificados en las deducciones derivadas, porque su fundamento está basado en hipótesis.

				En las caracterizaciones del discurso, los analistas del lenguaje han expuesto este tema en el marco de la literatura de ficción, puesto que los términos allí usados carecen de referencia, más no han abordado en sus estudios los enunciados de la ciencia. Razón por la cual, es igualmente válido preguntarse por la realidad que representan conceptos como “bueno” o “malo”, o por las referencias concretas de prostitución, homosexualismo, clandestinidad, triangulación, muerte, 
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				vida, corrupción, odio, miseria, política, así como por los términos de la ciencia que carecen de referente. El problema sobre significado y referencia –que tanto le preocupa a Gallegos Lara, sin conocimiento de causa, de cara a Pablo Palacio– fue abordado desde otra perspectiva a partir del denominado giro lingüístico.

				Los discursos de la literatura y el científico tienen un juego de reglas que le es propio al juego del discurso especializado, y sobre el cual se develan los significados. ¿Conocía esto Gallegos Lara? Que el discurso sea “no-serio”, nada tiene que ver con lo que se quiere mentir al proferir un enunciado de ficción, sin que este sea siempre una mentira, simplemente por la construcción metafórica de la ficción.

				Los enunciados construidos con términos o nombres de “ficción” solo son comprensibles para los miembros de la comunidad lingüística hablante cuando se devela la intencionalidad que el autor ha impregnado en ellos. ¿Por qué resultan difíciles de entender obras como Pedro Páramo, Ulises, El proceso, El extranjero, o los textos de Palacio?

				Visto así, el discurso de “ficción” se convierte en un parásito del discurso expresado en los actos del lenguaje. Un parásito constituye una nueva realidad gracias a la intencionalidad del escritor. Aquí están las obras de Kafka, al menos La metamorfosis y El proceso. Están Joyce, Camus, Proust, A. Huxley –Las puertas de la percepción, Un mundo feliz–. Entonces, todo enunciado de ficción está regulado por las reglas del juego que el discurso de ficción exige y los usuarios del lenguaje deben comprometerse con tales reglas para determinar el significado y la aceptabilidad de tal enunciado. El discurso de “ficción” de las teorías científicas está comprometido con el valor de verdad de una realidad hipotética, cuyo propósito es explicar los fenómenos naturales. Las palabras por sí mismas no logran dar cuenta del significado, por ello, el miembro de la comunidad lingüística hablante debe re-crear discursos para tal fin, nunca un supuesto de abstracción o de falso encubrimiento de no-realidades.

				Ahora bien, un nuevo elemento que permite reconocer los nombres de “ficción” como un discurso objetivo y propio en la ciencia, así como ocurre en la literatura, es la acción del discurso parasitario o no-serio, y no parasitario, como los denominó Searle, no surgen de 

			

		

	
		
			
				157

			

		

		
			
				Capítulo VI: Los textos de Pablo Palacio marcan el 'socialismo libertario' de la filosofía unitaria heraclitoneana

			

		

		
			[image: ]
		

		
			
				la nada, sino que tienen como punto de partida los hechos brutos que constituyen el mundo. Un Quijote o un Macondo, un Yangana, un Comala, una Rayuela, y cualquier término, aparentemente de dominio o compatible con la sociedad, carecen de referente en el mundo, pero permiten representar simbólica e hipotéticamente como parte de él, porque vienen de él y tienen que regresar a él. Tales nombres surgen de fenómenos u objetos que conforman la realidad de los hechos brutos y dan cuenta de ellos. Hay una razón fuerte en Palacio al haber tomado, como protagonistas de su literatura, las criaturas de ‘baja monta’: homosexuales, brujas, antropófagos, amantes, clandestinos, prostitutas, ingenuos, tontos, niños, etc. los escritores nunca creyeron que, con ellos, con los marginales, se podía hacer literatura de revuelo.

				En este sentido, Heráclito de Éfeso y Pablo Palacio pueden sostener que el lenguaje y la mente crean discursos que hacen posibles o nuevas realidades, como el caso de la realidad social, la realidad de la literatura de ficción y para lo que nos convoca la realidad hipotética en la ciencia, la cual pretende la comprensión de la realidad de los fenómenos enigmáticos del universo.

				Ángel F. Rojas en El éxodo de Yangana, frente al objetivo de convertir a los esclavos, vasallos, peones, arrimados en obreros, en propietarios, ya que –como señalaba– los hombres, sabiendo que trabajan lo que es suyo, ponen mayor esmero y entusiasmo. Hoy, la expresión muy usual es ‘no quisiera ser inquilino o no quisiera pagar alquiler de esta propiedad o casa en vez de luchar por la mía’.
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				Notas

				John Rogers Searle (Denver, Colorado, EE.UU., 1932) es célebre por sus contribuciones a la filosofía del lenguaje, de la mente y de la conciencia, a las características de las realidades sociales frente a las realidades físicas, y al razonamiento práctico. Searle es muy conocido por el desarrollo de un experimento mental llamado el argumento de la "habitación china", creado para demostrar que el pensamiento humano no se compone de simples procesos computacionales. [https://es.wikipedia.org/wiki/John_Searle].

				Míticamente es el retorno de Odiseo después de lo de Troya a su palacio de Ítaca, para encontrarse con Penélope, pero a su paso se detiene con Circe, si apenas demora unos tantos años, engañado que fueran cinco o siete días.

				El mapa del ‘genoma humano’ nos presenta el cuadro que el ser humano tiene todas las enfermedades y ellas llevan a la muerte, porque la curación, desde el punto de vista de la investigación y el trabajo de laboratorios, resulta oneroso.

				Pablo Palacio no niega la identidad real de los opuestos. La técnica onírica permite muchas realidades. Débora es distinta que el Teniente y este es distinto a ella, sin embargo, se buscan. Ninguno de los dos puede existir sin su contrario, viviendo cada uno la muerte del otro; y no niega, en fin, que el logos –en Heráclito–, ley de movimiento y lucha, pueda identificarse con el fuego o entenderse como principio intelectual o como Dios. Aquí, la teoría palaciana, está entre lo heraclitoneano y la interpretación que Spengler hace de Heráclito (Spengler, 1947).

				Heráclito de Éfeso, Doctrinas filosóficas, Prólogo, Introducción y Notas por Maurice Solovine, Traduc. del francés por Pablo Palacio. Santiago de Chile: Ediciones Ercilla, págs. 238-254, en Pablo Palacio, Obras completas. Edición crítica con la coordinación de Wilfrido H. Corral. Colec. Archivos, nro. 41, págs. 238-254, [1935] 2000. Vid. también: O. Spengler. Heráclito. op. cit., 1947 / Vid. C. S. Kirk, J. E. Raven y M. Schofield. Los filósofos presocráticos. Historia crítica con selección de textos. Primera parte, Traduc. del gr. por Jesús García Fernández. Segunda edición, Madrid: Edit. Gredos, S. A., 1983. / Cfr. Rodolfo Mondolfo. Heráclito. Textos y problemas de su interpretación. Traduc. del italiano por Obedan Caletti, Prólogo de Risieri Frandizi. Decimotercera edición, México, D. F.: Siglo xxi editores, s.a. de c. v., 2007 / Vid., finalmente, VV. AA. Los filósofos presocráticos, vol. I. introducciones, traducciones del gr. y notas por Conrado Eggers Lan y Victoria E. Julia, Biblioteca Clásica Gredos, nro. 12, Madrid: Edit. Gredos, S. A.

				Viktor E. Frankl, Ante el vacío existencial, 1990. John Rawls, Una teoría de la justicia, 2010. Ronald Dworkin, El imperio de la justicia, 2015. All Ross, Sobre el Derecho y la justicia, 1994. Charles Taylor, Sobre la libertad de los modernos, 2005. Emmanuel Levinas, Difícil libertad, 2005. Isaiah Berlin, Sobre la libertad, 2004. Luis Razeto Migliaro, En búsqueda del ser y de la verdad perdidos, 2004. Rudolf Steiner, La filosofía de la libertad, 1999: son algunos de los autores y sus libros que nos han ayudado a configurar un pensamiento crítico sobre la justicia y la libertad, en calidad de componente referencial de este trabajo.
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				José Alejo Palacio, es el tío de P. Palacio. Cuando quedó huérfano el niño fue prohijado por su tío materno, hombre soltero, de acentuado catolicismo y practicante, de economía solvente lo que le permitió costear y mantener estudios del sobrino en la Escuela de los Hermanos Cristianos-La Salle, luego en el colegio Bernardo Valdivieso, donde va a disfrutar de los selectos libros, escritores, poetas y novelistas que importaba su maestro D. Carlos Manuel Espinosa. Finalmente, la asistencia del tío será hasta los primeros años de universidad, de medicina que es lo que quiso la influencia. La proyección profesional de P. Palacio, no se la podía orientar por los estudios superiores, pues, en la adolescencia de Pablo, por la dedicación de horas libres y tardes ajenas al estudio, lo ocupaban en platería, orfebrería y joyería, como una de las mejores profesiones rentables.

				De esta época es el cuento “El huerfanito”, estructura literaria que, conceptual y psicológicamente, por su contenido, va a definir la vida del escritor. La temprana e inesperada muerte de su madre, Angelina Palacio, es el acontecimiento de mayor importancia de la niñez de Pablo. Jorge Reyes, escritor, uno de sus amigos más cercanos, fotografió literariamente el sufrimiento del niño como lo más trágico e influyente en su vida, que lo va a llevar consigo siempre, como un trauma, lo que se verá, como reflejo, en su literatura desde los inicios. La temática del relato –desde un punto de vista general– va a encontrar eco en sus restantes textos, por la ausencia, inicialmente, de la madre y, generalmente, de la mujer, por la falta de ese sentimiento de amor, de afectividad que ofrece la mujer en todas las circunstancias.

				Un hombre muerto a puntapiés, 1927. Este libro, en el mismo año, la Universidad Central lo publicó, por corresponder a la obra triunfadora en el concurso. El libro, en su origen, contiene relatos. El primer relato da el nombre al libro. Los restantes son: “El antropófago”, “Brujerías 1”, “Brujerías 2”, “Las mujeres miran las estrellas”, “Luz lateral”, “La doble y única mujer”, “El cuento”, “Señora”, “Relato de la muy sensible desgracia acaecida en la persona del joven Z”. Estos son los relatos originales de 1927. En las ediciones futuras, los críticos y estudiosos de la obra palaciana, han agregado otros relatos, motivo de preocupación, porque lo han hecho sin la anuncia de la familia y herederos.

				Débora, no tuvo datos tipográficos, pero fue editada en 1927. La vida del ahorcado, Talleres Nacionales de Quito en 1932.

				Pablo Palacio, “Comentario del año 1957” en P. Palacio. Obras completas. Op. cit., [1932]2000, p.195 ss. Es el único texto que, plantea la presencia policial, militar, fuerzas del gobierno en contra de los estudiantes filocomunistas, que partían de su hábitat de la Casa del Estudiante. Destácase el odio, la miseria, el afán de matar, de destruir al universitario capaz, inteligente que, con su voz y palabra reclamaba los derechos del pueblo siempre inerme. Si apenas se oye la presencia e intervención del frente filocomunista, allí está el poder con las armas, sables y fusiles para exterminar la inteligencia. Desde el punto de vista literario, Palacio está en 1932, desde esta fecha, adelanta su calendario un cuarto de siglo para testimoniar el desgobierno, la corrupción, la ineficacia, la ausencia de políticas para el desarrollo. ¿Por qué Palacio ubica a Alfredo Baquerizo Moreno, como encargado del Ejecutivo, en pleno ejercicio del 
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				poder, el 1 de mayo de 1932, cuando él fue Presidente Constitucional de la República del Ecuador desde el 1 de septiembre de 1916 hasta el 31 de agosto de 1920? ¿Era el temor a la represión de su época de crisis que vivió? ¿Temor por la represión que volvería a hacerlo Baquerizo Moreno, como encargado del poder? ¿Palacio recuerda lo que hizo a comienzos del siglo y ahora hacia 1932? ¿El 1 de mayo es la represión del hombre que trabaja? ¿Quiso recordar el nefasto hecho de la ‘bancocracia’ y la insurgencia obrera de comienzos del s.XX? Bancocracia dejó de ser un neologismo desde cuando el DRAE lo incluye en sus estradas. Indudablemente, es influjo abusivo de la banca en la administración de un Estado. La ‘banca’ monopoliza el poder político, económico y manejan a su antojo a los poderes del Estado. Cfr. Jorge Núñez Sánchez, El Ecuador en la historia. Quito-Ecuador. Casa de la Cultura Ecuatoriana Benjamín Carrión, 2016, p.273 ss. Vid. Enrique Ayala Mora, Ed., Nueva historia del Ecuador. Vol. 14. Cronología comparada de la historia ecuatoriana. Quito-Ecuador. Coedición de Corporación Editora Nacional y Editorial Grijalbo Ecuatoriana, Ltda., 1993, p. 252 ss.

				L. Goldmann, Para una sociología de la novela. Traduc. del fr. por Jaime Ballesteros y Gregorio Ortiz, Colec. Ciencia Nueva A 12, Madrid-España. Edit. Ciencia Nueva, S. L., 1964. Recomendamos, de preferencia, los capítulos 3 y 4: “Nueva novela y realidad”, p.139 ss y “El método estructuralista genético en historia de la literatura”, p. 139 ss. Cfr. Michel Ambacher, “La utopía de la civilización no-represiva”. M. Ambacher, Marcuse y la civilización americana. Traduc. del fr. por José María Aroca. Colec. “Al quite”. Barcelona-España. Ediciones Acervo, 1970, p.65 ss. Vid. también Karl Jaspers, “El hombre”. Karl Jaspers, La fe filosófica. Traduc. del fr. por J. Rovira Armengol. Colec. Biblioteca Filosófica. Segunda edición. Buenos Aires: Edit. Losada, S. A., 1968, p.44 ss.

				Pablo Palacio. Art. cit. en op. cit., 1932, p.195.

				Nacido en Grand Rapids, Michigan, asistió a Grand Rapids High School y obtuvo títulos de la Universidad de Michigan (B. A., 1895; M. A., 1903). Desde 1900 hasta alrededor de 1922, escribió ficción y no ficción sobre aventuras y viajes, con énfasis en la historia natural y la vida al aire libre. Comenzando en 1922, su esposa Elizabeth "Betty" Grant White y él escribieron numerosos libros que fueron recibidos a través de la canalización de la afectividad y de la reflexión. También escribieron sobre sus viajes por el estado de California. White murió en Hillsborough, California. Los libros de White eran populares en un momento en que Estados Unidos estaba perdiendo su naturaleza deshabitada. Era un observador entusiasta de las bellezas de la naturaleza y la realidad humana, pero podía expresarlas con un estilo claro. Basado en su propia experiencia, ya sea escribiendo diarios de acampar o de occidente, incluyó detalles concisos y divertidos sobre la construcción de cabañas, la reflexión y el pensamiento, la tala, la explotación minera de oro, la tenencia y utilización de armas de fuego, la pesca y la caza. 

				Ernesto Grassi, La filosofía del humanismo. Preeminencia de la palabra. Traduc. del al. por Manuel Canet. Colec. Autores, Textos y Temas Humanismo, nro. 1, Barcelona-España. Edit. Anthropos, Promat, S. Coop. Ltda. Edit. del Hombre, 1993. Vid. Michel Foucault, Entre filosofía y literatura. Traduc. del fr. por Miguel Morey. Colec. Obras esenciales, vol. I. Barcelona-España. Edit. Paidós Ibérica, S. A., 1999./ Louise M. 
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				Rosenblatt, La literatura como exploración. Traduc. del inglés por Victoria Schussheim. Colec. Espacios para la lectura. Ciudad de México, D. F.-México. Fondo de Cultura Económica, 2002./ Paolo Flores d’Arcais, Por una democracia sin Dios. Traduc. del italiano por Andrea Greppi. Colec. Trotta mínima. Madrid: Edit. Trotta, S.A., 2014./ Ernst Jünger, El autor y la escritura. Traduc. del al. Por Ramón Alcalde. Madrid-España. Edit. Gedisa, S.A., 2014. / Emmanuel Levinas, Dios, la muerte y el tiempo. Traduc. del fr. por María Luisa Rodríguez Tapia. Colec. Teorema. Cuarta edición. Madrid-España. Edit. cátedra de Amaya, S. A., 2008./ Alban Bensa, Después de Lévi-Strauss. Por una antropología de escala humana. Una conversación con Bertrand Richard. Traduc. del fr. por Liliana Padilla Villagómez. Colec. Umbrales. Ciudad de México, D. F.: Fondo de Cultura Económica, 2015.

				Aristóteles. “V. Metafísica”. “Libro I: Sobre la naturaleza de las ciencias y las divergencias entre ciencia y experiencia”, p.909 ss. en Obras. Traduc. del gr., estudio preliminar, preámbulos y notas por Francisco de P. Samaranch. Colec. Grandes culturas. Segunda edición. Madrid-España. Aguilar S. A. de Ediciones, 1977.

				https://es.wikipedia.org/wiki/Primera_Guerra_Mundial. También conocida como Gran Guerra, fue una confrontación bélica, ocurrida principalmente en Europa, que empezó en 1914 y finalizó en 1918, cuando Alemania aceptó las condiciones del armisticio. Tras seis meses de negociaciones en la Conferencia de Paz de París, el 28 de junio de 1919 los países aliados firmaron el Tratado de Versalles con Alemania, y otros a lo largo del siguiente año con cada una de las potencias derrotadas. Más de nueve millones de combatientes y siete millones de civiles perdieron la vida, una cifra extraordinariamente elevada, dada la sofisticación tecnológica e industrial de los beligerantes. ¿Ahora y allí fue necesario aplicar la tesis de Malthus? Esa guerra está considerada como el quinto conflicto más mortífero de la historia de la humanidad. Tal fue la convulsión que provocó la guerra, que allanó el camino a grandes cambios políticos, incluyendo numerosas revoluciones con un carácter nunca antes visto en varias de las naciones involucradas. Vid. Margaret Mac Millan, 1914. De la paz a la guerra. Traduc. del inglés por José Adrián Vitier. Segunda edición. Madrid-España. Turner Publicaciones, S. L., 2014./ Vid. también Catherine Merridale, El tren de Lenin. Los orígenes de la revolución rusa. Traduc. del inglés por Juan Rabasseda. Colec. Memoria crítica. Santafé de Bogotá: Editorial Planeta Colombiana, S. A., 2017.

				Desde este eje el materialismo filosófico se nos presenta como un materialismo cosmológico, en tanto que él constituye la crítica, principalmente, a la visión del mundo en cuanto efecto contingente de un Dios creador que poseyera a su vez la providencia y el gobierno del mundo –el materialismo cósmico incluye también una concepción materialista de las ciencias categoriales, es decir, un materialismo gnoseológico–.

				Este eje se aproxima, hasta confundirse con él, con el materialismo histórico, al menos en la medida en que este materialismo constituye la crítica de todo idealismo histórico y de su intento construir y explicar la historia humana en función de una ‘consciencia autónoma’ desde la cual estuviese planeándose el curso global de la humanidad. 
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				El eje angular, toma la forma de un materialismo religioso, que se enfrenta críticamente con el espiritualismo –que concibe a los dioses, a los espíritus, a las almas y a los númenes, en general, como incorpóreos–, propugnando la naturaleza corpórea y real –no alucinatoria o mental– de los sujetos numinosos que han rodeado a los hombres durante milenios. El materialismo religioso identifica esos sujetos numinosos corpóreos con los animales y se guía por el siguiente principio: ‘el hombre no hizo a los dioses a imagen y semejanza de los hombres, sino a imagen y semejanza de los animales’. 

				El materialismo metodológico, por consiguiente, puede definirse como una incesante reacción a las tendencias formalistas, a tratar las cuestiones discutidas manteniéndonos al margen de los materiales de referencia; sin embargo, esta definición del materialismo metodológico ha de entenderse como meramente indicativa, puesto que al estar concatenados los materiales de modo indefinido no es posible, a priori, establecer los límites de cada círculo de materialidad pertinente. Entonces, ¿es posible imponer leyes, principios, reglas, normas sociales, de pura conveniencia de un liderazgo? Si la racionalidad clásica, definida desde su cultura, y ubicada como modus vivendi u modus operandi, para vivir y ser practicado a ciegas, no puede fructificar nada en lo social, por eso que, en poco tiempo de su introducción, terminará ayudando a crecer la disconformidad social. / Cfr. Michel Houellebecq, H. P. Lovecraft contra el mundo, contra la vida. Traduc. del fr. por Encarna Castejón. Colec. Libros del Tiempo, nro. 230. Madrid: Ediciones Siruela, S. A., (2006). / Vid. también Pierre Bourdieu, Contrafuegos. Reflexiones para servir a la resistencia contra la invasión neoliberal. Traduc. del fr. por Joaquín Jordá. Colec. Argumentos, nro. 221. Tercera edición. Barcelona-España. Edit. Anagrama, S. A., 2003.

				[…] esta dialéctica humanista basada en la inventio y la dispositio, esta lógica tópica o inventiva no nació en el s. XV y se desarrolló posteriormente en el s. XVI partiendo de la nada, sino que es heredera directa de la dialéctica de Aristóteles, con influencias de la retórica ciceroniana, y alternativa a la lógica escolástica. Su nacimiento, por tanto, hay que conectarlo con dos hechos que se producen por las mismas fechas y que guardan entre sí una relación de causa y efecto. Por un lado, la euforia de los primeros humanistas, principalmente italianos –filólogos, gramáticos, filósofos morales–, ante el redescubrimiento de los textos clásicos, especialmente del Organon aristotélico y de las Retóricas de Cicerón y Quintiliano, que habían sido perdidos o despreciados durante la Edad Media. Por otro lado, el consiguiente rechazo de la lógica escolástica, al comprobar que poco de lo que ella enseñaba provenía de las obras de Aristóteles y Cicerón. Cfr. Manuel Mañas Núñez, Antecedentes y desarrollo de la dialéctica humanista: De Aristóteles al Brocense, 1997, p.8 ss.

				Cfr. Orlando Millas, El humanismo científico de los comunistas. Santiago de Chile-Chile. Edit. Andrés Bello, 1968 p.92 ss. Vid. también, como ayuda en esta línea: Louis Althusser y Étienne Balivar, Para leer El capital. Traduc. del fr. por Marta Harnecker. Colec. Teoría y crítica. Segunda edición. México, D. F.: Siglo veintiuno editores, s. a., 1969. Además: Gilles Deleuze, Diferencia y repetición. Traduc. del fr. por María Silvia 
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				Delpy y Hugo Boccacece. Colec. Filosofía. Segunda reimpresión de la primera edición. Buenos Aires: Amorrortu editores, S. A., 2009.

				Orlan Millas, op. cit., p. 93. / Robin Blackburn et al., Nuevas fronteras de la izquierda. Quito-Ecuador. Instituto de Altos Estudios Nacionales. La Universidad de postgrado-Senescyt: Secretaría Nacional de Estudios Superiores, Ciencia, Tecnología e Investigación, 2012.

				Cfr. Amartya K. Sen, La libertad individual como compromiso social. Traduc. del inglés por María Victoria de Vela. Colec. Propuestas. Quito-Ecuador. Ediciones Abya-Yala, 1999./ James M. Buchanan, Los límites de la libertad. Entre la anarquía y el leviatán. Traduc. del inglés por Verónica Sardón. Colec. Conocimiento, nro. 3061. Madrid-España. Katz Editores, (2009). / Noam Chomsky, Sobre el poder y la ideología. Traduc. del inglés por Claribel Alegría y D. J. Flakoll. Colec. Pensamiento. Madrid-España. A. Machado Libros, 2013. /N. Chomsky, Una nueva generación dicta las reglas. Traduc. del inglés por Gonzalo G. Djembé. Colec. Letras de Crítica. Barcelona-España. Edit. Crítica, S. L., 2002./ Ignacio Lago, La lógica de la explicación en las ciencias sociales: una introducción metodológica. Madrid-España. Alianza Editorial, 2008. / Mario Carretero y José A. Castorina, La construcción del conocimiento histórico. Enseñanza, narración e identidades. Colec. Cuestiones de Educación. Buenos Aires-Argentina. Edit. Paidós, SAICF, 2012.

				Vid. Fausto Aguirre, Lectura crítica de la obra de Pablo Palacio. Tentativa de una ubicación generacional. Loja: Edit. Gustavo Serrano de la Casa de la Cultura Ecuatoriana Benjamín Carrión, Núcleo de Loja, 2017, p.201 ss./ cfr. también Jean Baudrillard, La ilusión vital. Traduc. del inglés por Alberto Jiménez Rioja. Colec. Teoría. Madrid-España. Siglo veintiuno de España editores, s. a., 2002. / Jerrold J. Katz, La realidad subyacente del lenguaje y su valor filosófico. Traduc. del inglés por Conxita Lleó. Colec. Alianza Universidad, nro. 122. Madrid: Alianza Editorial, S. A., 1975.

				Las preocupaciones científicas que nos anteceden, desde el Discurso del método, las Meditaciones metafísicas y las Cartas sobre la moral, son representativas de la toma de consciencia del sujeto humano como sujeto, quedando toda otra alternativa del ser como algo externo, lo que incluye hasta el propio cuerpo –tengo cuerpo, no soy cuerpo, tengo fe, pero no tengo fe, soy ser, pero no soy ser–. Dentro de la filosofía idealista, es Kant el que desarrolla la antropología más penetrante basada en la idea de universalidad, ya premoldeada desde Descartes. Para Kant la posibilidad de adoptar puntos de vista generales es constitutiva de la consciencia individual. La ética kantiana concibe a la autonomía de la voluntad como sujeción a la ley de la universalidad, lo que no significa que para él esto constituya un hecho de experiencia, una certidumbre fundamentalmente empírica. La universalidad es, para Kant, un principio a priori, que se expresa como imperativo categórico –obligación–, –tengo que ser moral, pero no lo sé qué es, soy bueno y no lo soy–, para la voluntad libre.

				Pablo Palacio (1927), epígrafe que preside la edición de los cuentos de Un hombre muerto a puntapiés. Quito-Ecuador. Editorial de la Universidad Central del Ecuador, p. 5.
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				Joaquín Gallegos Lara, con motivo de la recepción de La vida del ahorcado, escribe una nota y la publica en El Telégrafo de Guayaquil, el 11 de diciembre de 1933. Es una apreciación que no mide horizontes literarios de Palacio. El autor de la nota conoce que Palacio no vive la ideología y los compromisos del partido.

				Joaquín Gallegos Lara (1933). “La vida del ahorcado”. (1987). Miguel Donoso Pareja (Coordinador). Recopilación de textos sobre Pablo Palacio. “Izquierdismo confusionista”. La Habana-Cuba. Centro de Investigaciones Literarias. Casa de Las Américas, 480 págs., p.59 ss. Este texto, igualmente, se reprodujo sin ningún título de encabezamiento. Al final del texto, se reproduce la especificación del artículo: “Hechos, Ideas y Palabras: La vida del Ahorcado”, en El Telégrafo, 11 de diciembre de 1933, Guayaquil, en Pablo Palacio, Alejandro Carrión, Coordinador. Obras completas. Quito: Casa de la Cultura Ecuatoriana, 1964, p.59 ss.

				Correspondencia de Pablo Palacio con Carlos Manuel Espinosa: 1933-01-05.

				Como en este artículo, no se nos permite mayores espacios, preparamos otros enfoques, en los cuales se arrastran y se puntualizan los principios y teorías de Palacio, a través de toda su obra que conocemos. De la misma manera, en otro enfoque, preparamos el análisis del recurso del mito, como otra constante de su obra. Asimismo, detallaremos, con un nuevo enfoque, el paralelismo conceptual con Heráclito de Éfeso.

				Karl Marx, Lenin, Stalin, líderes de la transformación sociopolítica de la época, lanzaron su teoría de cara a la transformación del mundo. Pero, “la revolución hay que hacerla con el estómago lleno”, no pudieron lograr los grandes objetivos y efectos que se previeron. Con todos los manifiestos y sustentos, la decadencia de la ideología y del partido, a nivel internacional, se hizo presente.

				El caso P. Palacio es diferente: su inclinación y práctica está dada por el estudio de las teorías de la dialéctica de Heráclito de Éfeso, de las teorías naturalistas de Oswaldo Spengler (1918). La decadencia de occidente. Obra de gran impacto y alcance mundial en el periodo de entreguerras, pero relativamente olvidada desde la segunda mitad del siglo pasado hasta la fecha. Empero, Palacio supo aprovecharlo desde un doble punto de vista: por el mensaje y lección que encierra La decadencia de occidente y por la solvencia y especialidad de Spengler en el naturalismo y en la filosofía dialéctica de Heráclito de Éfeso.

				Tan pronto se graduó de abogado y de doctor en jurisprudencia, ciencias sociales, políticas y económicas en la Universidad Central del Ecuador, con su fama bien lograda de escritor, se lo asigna primero como profesor auxiliar de filosofía, luego recibe el nombramiento de profesor titular de la cátedra de filosofía y, finalmente, como Decano de la Facultad de Filosofía y Letras de la Universidad Central.

				Sentido de la palabra ‘Verdad’. La relación del enfoque filosófico apareció publicada en Bloque. Revista Crítica. Polémica. Literatura. Revista trimestral, Año I, nro. 1, Enero de 1935, págs. 29-41.

				Sentido de la palabra ‘realidad’. Apareció publicada en Bloque. Revista de Crítica. Polémica. Literatura. Revista trimestral, Año I, nro. 2, Mayo de 1935, págs. 101-114. 
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				Es una traducción que Palacio hace del latín, griego, francés; se contrasta con otras ediciones que se dan en otras lenguas extranjeras modernas, y se presenta como libro en la editorial Ercilla de Chile.

				Hizo la traducción de los Fragmentos… del francés, trabajo que lo contrastó y dedujo su estructura del griego y del latín; comparó con las ediciones que existían en otras lenguas extranjeras modernas y en otras editoriales; la suya, indudablemente, la presentó como la mejor que hubo hasta la fecha. Esto es decisivo, desde múltiples puntos de vista: la edición preparada en Chile, facilita a los estudiosos y poseedores del español como lengua de su dominio. En segundo lugar, la presencia y el enfoque preparado por él caracteriza la orientación qué es y quién es filosóficamente, Heráclito y por dónde y cómo debe entenderse su filosofía: caracterizado todo ello por la prestancia de Palacio como profesor de filosofía pura.

				1938. El enfoque de su curso es notable y muy serio. Trabaja al estilo de los catedráticos de Europa, sin haber visitado Europa por algún curso –como lo han hecho intelectuales de su rango– Pablo Palacio sabe tratar con la maestría y dominio de todo un filósofo, de todo un expositor excepcional de la Filosofía. He comparado con la estructura que hace José Gaos, filósofo que, por la dictadura de Franco lo tenemos a él en México y, desde allí va sentar desarrollo de pensamiento filosófico y creador sin precedentes, como lo hará igualmente Pablo Palacio.

				Por ejemplo, las universidades de La Sorbona, Oxford, Bolonia y Salamanca, son las más antiguas y prestigiosas del mundo. Hoy en día los requisitos son mayores, ya que es necesario haber publicado en revistas con un índice de impacto que además de enseñar es importante haber publicado los manuales docentes y haber realizado las estancias de movilidad en una universidad con prestigio. La formación continua es de gran importancia, así como la asistencia a seminarios, simposios, encuentros de investigadores, congresos, etc. El tiempo de estudios, preparación e investigación para ser docente implica una inversión de, por lo menos, unos quince años. Palacio estuvo preparado.

				D. José Gaos. Estudioso de los valores de la cultura clásica. Palacio, en su plan de filosofía que presenta para la cátedra es uno de los grandes testimonios de lo que hemos planteado y de lo dicho. Desarrolla todo el plan de la filosofía: es analítico: conoce todo el movimiento de Homero, de los llamados clásicos del pensamiento occidental a Sócrates, Platón y Aristóteles, no toma a ellos, como sustento académico y de influencia ideológica, por sus direcciones racionalistas; conoce perfectamente a los presocráticos, a los matemáticos, a los sofistas, a los postsocráticos. Conoce el movimiento racionalista de monjes, frailes y curas filósofos que irradiaron en su época, su análisis es serio en contra del señor obispo Berkeley; habla con mucha propiedad de la filosofía moderna, asimismo de los grandes pensadores de los años cuarenta, y no sigue más, porque la bastarda de doña Parca le tuvo reducido en el lecho de la muerte, y nunca a la espera de ceder un paso con el fin de una vida en 1947.

				El partido está echado a su suerte. No hay dirección, su director pasea con ocupaciones en Francia, México, Chile, Perú. Las embajadas, consulados, esa dedicación profunda 
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				a escribir sus libros, en tierras ajenas, menos en Ecuador, han hecho del partido que marche a su mejor suerte. Nace el partido como Socialista, inmediatamente, a manera de arrimado, nace el Comunismo. ¿Cómo se entienden socialismo y comunismo? No por asuntos de ideología política, sino por los intereses que marcan sus fundadores. Muy pronto aparecen las desavenencias, las distensiones fuertes y no va a marchar ni uno ni otro. En este contexto, ninguno puede asirse a la inclinación ideológico-política del movimiento. 

				Durante el mandato del Generalísimo Franco al frente del Ejército y de la jefatura del Estado, especialmente durante la guerra civil y los primeros años del régimen, se produjo una fuerte represión, en particular contra los partidarios del bando republicano que fue derrotado en la contienda, a la que se sumó el exilio de centenares de miles de españoles al extranjero. La cifra total de víctimas mortales varía en torno a varios centenares de miles de personas, que perecieron, en su mayoría, en campos de concentración, ejecuciones extrajudiciales o en prisión.

				“Los vecinos de Pablo Palacio” llamamos en el libro de Fausto Aguirre, op. cit., p.197 ss.
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