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Fundamentación: 

 El programa de la materia toma como eje articulador uno de los conceptos 

fundamentales de la estética: la representación, con la intención de poder dar cuenta de los 

mecanismos de la misma. No sólo ver qué se ha entendido por representación a lo largo de la historia, 

o centrarnos en una discusión de si el arte es o no mimético, sino de una historia del arte como 

representación ligada al saber y al poder. 

Teniendo en cuenta también que, si como dice Fontcuberta, vivimos en un mundo 

postfotográfico, este tiene como característica la instantaneidad, la globalización y la 

desmaterialización; esta desmaterialización a la que asistimos permite vivir directamente en la 

representación. Y como indican Andrés Hispano y Félix Pérez-Hita en la presentación del documental 

Soy cámara: una nueva vida de segunda mano: 

 

Internet y la creación de experiencias virtuales están haciendo del mundo representado un lugar finito 

e indoloro en el que pronto tendremos la opción de vivir, satisfaciendo nuestras expectativas. Quizás 

no podamos llamar a esa experiencia vivir, pero ese espacio, ni real ni soñado, está siendo construido 

día a día, con fines políticos, económicos, militares y de evasión. Será una nueva vida de segunda 

mano, sobre la que conviene ir reflexionando1. 

 

 Por lo tanto, tenemos que hacernos la pregunta que Didi-Huberman pone de relieve sobre el 

trabajo de Harun Farocki: “(este) formula incansablemente la misma pregunta terrible (…). La 

                                                           
1 Andrés Hispano y Félix Pérez-Hita, Soy Cámara: Una nueva vida de segunda mano, Barcelona, CCCB/TVE, 2014. 
http://www.cccb.org/es/multimedia/videos/una-nueva-vida-de-segunda-mano-desmontable/224010 

http://www.cccb.org/es/multimedia/videos/una-nueva-vida-de-segunda-mano-desmontable/224010
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pregunta es la siguiente: ¿por qué, de qué manera y cómo es que la producción de imágenes participa 

de la destrucción de los seres humanos?” (Farocki, 2013, p.28) 

Si la producción de imágenes participa de la destrucción de los seres humanos, es una tarea 

de todo sujeto, pero también de la educación, de aquellos que nos dedicamos a trabajar en ámbitos 

educativos, el preguntarnos cómo desarticular esa producción de imágenes, cómo poner en crisis las 

estructuras de poder que nos dominan.  

Cuando hablamos en las instituciones de formar alumnos críticos generalmente es poco claro 

qué significado le damos a la palabra crítica, y cuáles serían los medios para facilitarla. 

 Este cátedra parte de la afirmación de que necesitamos recuperar la noción que Michel 

Foucault (2018) tiene de ella como “el movimiento por el cual el sujeto se atribuye el derecho de 

interrogar a la verdad por sus efectos de poder, y al poder por sus discursos de verdad; pues bien, la 

crítica será el arte de la inservidumbre voluntaria, el de la indocilidad reflexiva” (p. 52). Esto no 

significa otra cosa que la decisión, para Foucault, de no ser gobernados, “una voluntad decisoria 

como actitud a la vez individual y colectiva de salir, como decía Kant, de la minoría de edad” (p.73). 

Por eso, según Didi-Huberman (2018), en el último trabajo de Foucault sobre El coraje de la 

verdad, se interpenetran los campos de la estética con los de la ética: “para terminar, querría insistir 

en esto: no hay instauración de la verdad sin una postulación esencial de la alteridad; la verdad nunca 

es lo mismo; sólo puede haber verdad en la forma del otro mundo y la vida otra2" (Foucault, 2010, 

p.366). En este punto Foucault habla y pide un coraje de la verdad, no la verdad que fundamenta una 

estructura de poder, sino el coraje de la verdad que consiste en lograr que los individuos condenen, 

rechacen, la manifestación misma de lo que admiten o pretenden admitir en el plano de los principios 

(Foucault, 2010). 

Pongamos el acento en el término “vida otra”. Toda “verdad” debe ser dialectizada (como 

bien entendió Walter Benjamin en su metodología de montaje, que genera un conocimiento al que 

denominó Iluminación profana y, que tan bien fue estudiado en el surrealismo, al que Benjamin llama 

“la última instantánea de la inteligencia europea”3). Decimos entones que toda verdad tiene que ser 

dialectizada para que la misma sea desenmascarada, para que la dialéctica, la crítica, convoque a una 

alteridad, a una vida otra.  

En esa convocatoria a la alteridad, a la vida otra, el arte ha cumplido un papel central. Y en 

este punto debemos aclarar que nos centraremos en el arte moderno y contemporáneo, ya que lo 

encontramos facilitador de la tarea que le estamos encomendando.  

El arte moderno ha sido  un desestabilizador crítico de las estructuras, ya que con él comienza: 

                                                           
2 El subrayado es nuestro. N. de los E. 
3 Benjamin, Walter (1999). “El surrealismo. La última instantánea de la inteligencia europea”, en Iluminaciones I. 

Madrid, España: ed. Taurus. 
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“la idea de que el propio arte, trátese de la literatura, la pintura o la música, debe establecer 

una relación con lo real que ya no es del orden de la ornamentación, del orden de la imitación, 

sino del orden de la puesta al desnudo, el desenmascaramiento, la depuración, la excavación, 

la reducción violenta a lo elemental de la existencia” (Foucault, 2010, p.200).  

 

Esta práctica del arte, nos explica Foucault, se pone de relieve patentemente en el siglo XIX. 

Ya que el arte “se constituye como lugar de irrupción de lo sumergido, el abajo, aquello que, en una 

cultura, no tiene derecho o, al menos, posibilidad de expresión” (p. 201). Y en esa medida el arte 

moderno tiene una función que podríamos calificar de contra-cultural. La “vida otra” nos convoca a 

una sublevación de las condiciones dadas. El deseo de una vida otra (de otra forma de vida), se 

produce gracias a la imagen como operadora de esa conversión (Didi-Huberman, 2018). Es entonces, 

que hay que poner de relieve el papel del artista como operador de imágenes, es decir, un artista que 

mediante la imagen, dialectiza un discurso de poder que sustenta una estructura de poder, para poner 

en crisis a la misma. Es por eso que Arthur Rimbaud decía: “En verdad, se trata mucho menos de 

transformar al artista de origen burgués en maestro del ‘arte proletario’ que de hacerlo funcionar, 

aunque sea a expensas de su eficacia artística, en lugares importantes de ese espacio de imágenes” 

(Rimbaud citado en Didi-Huberman, 2018, p. 12). 

Finalmente, como bien recuerda Didi-Huberman (2018), si es cierto, como dice Foucault, que 

“las relaciones de poder pueden penetrar materialmente en el espesor mismo de los cuerpos”, hay que 

“descartar una tesis muy extendida según la cual el poder en nuestras sociedades burguesas y 

capitalistas habría negado la realidad del cuerpo en provecho del alma, de la conciencia, de la 

idealidad. En efecto, nada es más material, más físico, más corporal que el ejercicio del poder” 

(Foucault, 2019, p. 170). Si esto es así, entonces tendríamos que salirnos de los análisis solamente 

individualistas de la sociedad actual, donde solo se privilegia el análisis del self fuera de la estructura 

de poder que lo genera. 

Con respecto al arte contemporáneo, creemos con Suely Rolnik que este agudiza algunas 

características comenzadas con el arte moderno, las cuales ayudarían a este sujeto contemporáneo en 

crisis pero sin crítica. En primer lugar, esta actividad propiciaría una valoración del sentimiento de 

fragilidad en el cual vivimos ayudando a una nueva interpretación de la subjetividad. Rolnik (2006) 

afirma:  

 

“En la ciudad que vivimos (…) cada uno de nosotros es atravesado por una infinidad de 

fuerzas muy variables: esto hace entrar en crisis a la subjetividad mucho más frecuentemente 

porque las referencias se vuelven precarias y volátiles. Uno se ve así fragilizado. Y esa 
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fragilidad por sí misma no tiene nada de malo; por el contrario: es el corazón mismo de la 

creación de realidad subjetiva y objetiva. Es cuando te sentís frágil y cuando tus referencias 

no hacen sentido alguno que te ves forzado a crear”.  

 

Suely recuerda a Deleuze cuando este afirmaba que uno no crea porque es lindo o porque 

quiere ser famoso, sino porque está forzado, porque no tiene otra solución que hacerlo. Es por eso 

que esta fragilidad, que es tan importante política y éticamente, “es muy mal vista por una tradición 

muy antigua –el régimen identitario– que organiza la subjetividad a partir de una imagen estable de 

sí misma, como si fuese una unidad cerrada. Entonces, esa fragilidad es vivida como una especie de 

colapso de uno mismo”.  

En su ponencia ¿El arte cura?, esta autora va a poner el acento en que la realización de la 

obra de arte en sus características contemporáneas implica “la movilización de la subjetividad del 

receptor, de su potencia para vibrar ante las intensidades del mundo y descifrar los signos formados 

por sus sensaciones. La obra, por lo tanto, promueve en el receptor una especie de aprendizaje de los 

signos, y de esta forma se completa” (Rolnik, 2001, p. 8). Esto la lleva a la conclusión de que: 

 

“la cura tiene que ver con la afirmación de la vida como fuerza creadora, con su potencia de 

expansión, lo que depende de un modo estético de aprehensión del mundo. Tiene que ver con 

la experiencia de participar en la construcción de la existencia(…). 

En última instancia, la clínica tendría como objetivo la desobstrucción de la dimensión estética 

de la subjetividad. Ello la haría indisociable de la crítica en tanto reactivación de la fuerza que 

problematiza y transforma la realidad, en tanto posibilidad abierta de invención de Devenires”. 

(p. 10) 

 

Podemos ver claramente la influencia de Delueze y Guattari en Rolnik. El concepto Cuerpo 

sin Órganos reaparece en esta interpretación de la subjetividad y la creatividad. Ya que en estos 

autores, el CsO no es lo contrario a los órganos, sino que su enemigo es el organismo. El organismo 

es  “un fenómeno de acumulación, de coagulación, de sedimentación que le impone formas, 

funciones, uniones, organizaciones dominantes y jerarquizadas, trascendencias organizadas para 

extraer de él un trabajo útil” (p.164) 

Es claro la confluencia de la empresa común de Foucault, denunciando las estructuras de poder 

y los discursos de verdad que las sustentan y su proyecto de no ser gobernados, con la pretensión de 

Guattari y Deleuze de ¿cómo hacerse un CsO?, junto con la afirmación de Suely del arte como cura, 

como aquella acción que abre a la creatividad crítica de un devenir. Todo devenir implica un devenir 
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otro, que no es otra cosa que la búsqueda del deseo de una vida otra como pretendía Foucault, como 

pretenden los últimos trabajos de Didi-Huberman en torno a su muestra nómada Sublevaciones4. 

 

 

Propósitos: 

 Que el alumno pueda desarrollar las lecturas y herramientas necesarias para generar un 

pensamiento crítico en el sentido en que Foucault desarrolla el término. 

 Que los alumnos logren afirmarse en el derecho a interrogar a la verdad acerca de sus efectos 

de poder, y al poder acerca de sus discursos de verdad. 

 Que los alumnos desarrollen las herramientas que le permiten los análisis estéticos 

relacionadas al conocimiento del arte moderno y contemporáneo, para que las mismas sean 

usadas como metodología que opere como motor de ese pensamiento crítico. 

 Que los alumnos logren, en la actualidad y en sus futuros trabajos, ser mediadores críticos en 

las instituciones en las que se desarrollen. 

 Que los alumnos logren, a través de la mediación artística, ser productores de cambios 

sociales. 

 

 

Contenidos: 

INTRODUCCIÓN: La estética: origen y significación. Baumgarten. Los conceptos fundamentales 

de la estética. 

 

UNIDAD 1: EL NACIMIENTO DE LA ESTÉTICA MODERNA.  

1. Emmanuel Kant (1792-1804). Fundamentación de una estética autónoma. La Analítica de lo bello: 

Primer momento: subjetividad y desinterés. Segundo momento: la validez universal del juicio de 

gusto. Tercer momento: belleza libre y belleza adherente. Cuarto momento: el sentido común. Arte y 

genio. De lo bello a lo sublime: Barnett Newman desde el análisis de Jean-François Lyotard.  

2. Georg Wilhelm Friedrich Hegel (1770-1831) La estética absoluta. El arte como expresión del 

Espíritu. Lo bello como la manifestación sensible de la idea o lo ideal. Las formas artísticas: arte 

simbólico, clásico y romántico. El carácter de pasado del arte.  

 

 

 

                                                           
4 Se puede encontrar mayor información en la siguiente página https://muac.unam.mx/exposicion/sublevaciones 

https://muac.unam.mx/exposicion/sublevaciones
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UNIDAD 2: LA ESTÉTICA EN EL SIGLO XIX. 

Friedrich Nietzsche (1844-1900) El lenguaje como construcción simbólica. El deconstructivismo y 

la caída de los valores cosmológicos. La vida como principio estético. El origen de la tragedia: lo 

apolíneo y lo dionisíaco. El superhombre y la voluntad de poder como arte. El acto creador en moral. 

Valor, verdad y creación.  

 

UNIDAD 3: ESTETICAS DEL S XX y XXI. 

1. Georges Didi-Huberman (1953) 1. ¿Qué es una imagen? Ante la imagen estamos ante el tiempo. 

Necesidad del anacronismo como categoría de análisis. Sólo hay historia anacrónica: el montaje. Sólo 

hay historia de los anacronismos: el síntoma. 2. El concepto de "imagen mariposa". 3. Proyecto Los 

ojos de la historia. Concepto de “posición”: análisis fotográfico del Holocausto. 3. Constelación del 

anacronismo: Historiadores alemanes contemporáneos a Freud: Aby Warburg - Walter Benjamin - 

Carl Einstein. 

 

1.1. Aby Warburg (1866-1929)  1. La imagen-fantasma: Supervivencia de las formas e impurezas del 

tiempo. "Nachleben", o la antropología del tiempo. La supervivencia anacroniza la historia. 2. La 

imagen- pathos: La tragedia de la cultura: Warburg con Nietzsche.  Campo y vehículo de los 

movimientos supervivientes: la "Pathosformel".   3. La imagen-síntoma: Fósiles en movimiento y 

montajes de memoria. El punto de vista del síntoma: Warburg hacia Freud. El montaje "Mnemosyne".  

4. El surgimiento del paganismo en la cultura renacentista. Análisis de los niveles de representación 

en distintos frescos florentinos. 5. El origen del retrato.  6. El ritual de la serpiente.  7. Atlas 

Mnemosyne: o historia de fantasmas para adultos. 

 

1.2. Walter Benjamin (1892-1940) 1. Iluminación profana. Una teoría del conocimiento: Imágenes 

que piensan. Montaje. 2. Ciudad. La experiencia de la vida moderna: El flâneur. 3. Pasajes. Los 

laberintos de la mercancía: Espectáculo y alienación. 4. Reproductibilidad técnica. Sobre la 

destrucción del aura: El desafío de las vanguardias. El surrealismo. 5. El autor como productor. 

Estetización de la política y politización del arte: El teatro épico. El cine.  

 

2. Gilles Deleuze (1925-1995) 1. El arte como acto de resistencia. 2. Proyecto Capitalismo y 

esquizofrenia con Félix Guattari (1930-1992). 3. Análisis del concepto “Cuerpo sin Órganos”.  

Traslación de dicho concepto al análisis de la obra de Francis Bacon. 4. Coincidencias con Michel 

Foucault: cuerpo y poder. 5. Influencias de estos pensadores en Suely Rolnik (1948): teoría del 

inconsciente colonial-capitalístico. Activación clínico-política del arte o de su potencia micropolítica, 
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a través de la obra Caminhando de Lygia Clark: vida noble, prolífera vida o vida estéril, mísera vida. 

6. Sublevaciones de Georges Didi-Huberman: El arte de la vida otra,  o cómo no ser gobernado.  

 

 

Propuesta Metodológica: 

La metodología de estudio de la materia es común a todas las disciplinas de raigambre filosófica. La 

misma consiste básicamente en la lectura, análisis e interpretación de textos fuentes, como así también 

de tratados revisionistas sobre las grandes teorías estéticas y del arte.  

El propósito de la aplicación de estas técnicas metodológicas es promover de este modo el desarrollo 

del pensamiento crítico y paralelamente de una actitud a la vez contemplativa y reflexiva tanto sobre 

cuestiones eminentemente teóricas (temáticas estéticas) como prácticas (ligadas al posicionamiento 

frente a las obras de arte). Esta metodología supone un trabajo sistemático de indagación, 

problematización, cuestionamiento, investigación, análisis, reflexión y síntesis. 

 

Durante las clases virtuales: 

 Uso de classroom. 

 Seguimiento académico por video llamada. Herramienta: Meet. 

 Material en pdf. Explicaciones del mismo a través de audios, videos e imágenes. Uso de recursos 

audiovisuales adquiridos en páginas prestigiosas. Actividades en documentos y formularios de 

Google. 

 

 

 

Evaluación: 

En virtud de la modalidad no presencial de dictado de clases (dispuesta por el Ministerio de 

Educación Provincial) obligada en el contexto de crisis sanitaria y aislamiento social 

obligatorio, los requisitos de evaluación y promoción están sujetos a redefinición. 

 

La evaluación de este espacio curricular tendrá como objetivo que se observe la cumplimentación de 

los "propósitos" establecidos.  

Atendiendo además que una evaluación integral supone: la evaluación de proceso (Trabajos 

Prácticos; Parciales orales, escritos, individuales, grupales, presenciales, domiciliarios; etc.) y a la 

evaluación final. (Ej. Coloquio para los alumnos promocionales; Examen oral o escrito para los 

alumnos regulares, con o sin presentación de un trabajo final (de investigación, monográfico, 

sistematización de la experiencia, etc.). 
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CONDICION DE LOS ALUMNOS 

El alumno podrá cursar la asignatura en cualquiera de las categorías vigentes, es decir: promoción 

directa, regular con cursado presencial o regular con cursado semipresencial. Además podrá optar por 

la categoría de alumno libre accediendo al examen final correspondiente. 

Para acceder a cualquiera de las formas de aprobación los alumnos deben tener aprobada la materia:  

- Problemática filosófica. 

 

 

PROMOCIÓN DIRECTA: 

- Porcentaje de asistencia: 75% de asistencia, hasta 50% cuando las ausencias obedezcan a 

razones de salud, trabajo o situación excepcional debidamente comprobada.  

- Aprobación del 100% de Trabajos Prácticos entregados en tiempo y forma con promedio 8 

(ocho)  

- Aprobación de 2 parciales con promedio 8 (ocho), sin recuperatorio.  

- Aprobación de una instancia final integradora con 8 (ocho) o más puntos.  

- El estudiante que no alcanzare los requisitos establecidos, promueve con examen final.  

- La/s materia/s correlativas deberán estar aprobadas al momento del cierre de la Promoción 

Directa.  

REGULAR CON CURSADO PRESENCIAL: 

- Porcentaje de asistencia: 75% de asistencia, hasta 50% cuando las ausencias obedezcan a 

razones de salud, trabajo o situación excepcional debidamente comprobada.  

- Aprobación del 80% de Trabajos Prácticos entregados en tiempo y forma con promedio 6 

(seis)  

- Aprobación de 1 (un) parcial con promedio 6 (seis). El parcial tiene 1 (un) recuperatorio 

solamente. No se aceptarán justificativos de inasistencia al parcial ni al recuperatorio; quien 

esté ausente el día del parcial, pasará directo al recuperatorio.  

- Examen final: ORAL, frente a tribunal examinador, con nota mínima de 6 (seis) para su 

aprobación. 

REGULAR CON CURSADO SEMIPRESENCIAL: 

- Porcentaje de asistencia: 40% de asistencia.  

- Aprobación del 80% de Trabajos Prácticos entregados en tiempo y forma con promedio 6 

(seis)  

- Aprobación de 1 (un) parcial con promedio 6 (seis). El parcial tiene 1 (un) recuperatorio 

solamente. No se aceptarán justificativos de inasistencia al parcial ni al recuperatorio; quien 

esté ausente el día del parcial, pasará directo al recuperatorio.  
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- Examen final: ORAL, frente a tribunal examinador, con nota mínima de 6 (seis) para su 

aprobación. 

LIBRE:  

- Realiza los aprendizajes correspondientes al desarrollo de una materia sin asistencia a clase. 

Si bien conserva el derecho de asistir a clases en calidad de oyente, no realiza trabajos 

prácticos ni exámenes parciales.  

- El estudiante se presentará a Examen final ante tribunal con nota mínima de 6 (seis) puntos, 

realizando el mismo examen que el alumno regular. 
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