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				Resumen 

				En este artículo se analiza el concepto de arte en Marcuse, Löwenthal y Adorno a partir de la con-sideración de los distintos tratamientos que, en cada caso, se dan a la mímesis. Primero, se anali-zan los contornos del arte dentro de la dimensión estética en Marcuse. Posteriormente, se explo-ran la condición del arte y la cicatriz mimética frente a la destrucción del individuo en Löwenthal. Finalmente, se rastrea el concepto de arte bajo la lente de aumento proporcionada por el signifi-cado del campo de exterminio en Adorno. Se concluye que, desde su especificidad, el tratamiento de la mímesis en cada uno de estos pensadores frankfurtianos constituye una constelación trans-histórica en el interior de la economía política de la modernidad. Dicha constelación permite re-pensar, desde una perspectiva latinoamericana atenta a las continuidades entre la razón colonial y la instrumental, experiencias estéticas capaces de configurar e imaginar espacios epistémicos (im)posibles y corporalidades indóciles.

				Palabras clave: filosofía, estética, industria cultural, colonialismo, fascismo

				Abstract

				This paper analyzes the concept of art in Marcuse, Löwenthal, and Adorno, based on the speci-fic nature of their approaches to mimesis. First, the contours of art within Marcuse’s aesthetic dimension are analyzed. Subsequently, the condition of art and the mimetic scar in relation to 
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				the destruction of the individual are explored in Löwenthal. Finally, the concept of art is traced through the lens provided by the meaning of the extermination camp in Adorno. It is concluded that, from its specificity, the treatment of mimesis in each of these Frankfurt thinkers constitu-tes a transhistorical constellation within the political economy of modernity. This constellation allows us to rethink, from a Latin American perspective attentive to the continuities between colonial and instrumental reason, aesthetic experiences capable of configuring and imagining (im)possible epistemic spaces and unruly corporealities.

				Keywords: philosophy, aesthetics, cultural industry, colonialism, fascism

				Resumo

				Este artigo analisa o conceito de arte em Marcuse, Löwenthal e Adorno com base na especificida-de de suas abordagens à mímesis. Primeiramente, são analisados os contornos da arte dentro da dimensão estética em Marcuse. Posteriormente, exploram-se a condição da arte e a cicatriz mi-mética diante da destruição do indivíduo em Löwenthal. Por fim, o conceito de arte é investigado sob a perspectiva proporcionada pelo significado do campo de extermínio em Adorno. Conclui-se que, em sua especificidade, o tratamento da mímesis em cada um desses pensadores de Frankfurt constitui uma constelação transhistórica no interior da economia política da modernidade. Essa constelação permite repensar, a partir de uma perspectiva latino-americana atenta às continui-dades entre a razão colonial e a instrumental, experiências estéticas capazes de configurar e ima-ginar espaços epistêmicos (im)possíveis e corporalidades indisciplinadas.

				Palavras-chave: filosofia, estética, indústria cultural, colonialismo, fascismo
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				1. Introducción: la especificidad de la experiencia filosófica y el arte en Marcuse, Löwenthal y Adorno

				Pensar desde una vida dañada es un ejercicio complejo. Para los pensadores frankfurtianos, ello requiere articular a la filosofía, las ciencias sociales, el arte y el psicoanálisis como componen-tes analíticos de la racionalidad que, en la modernidad, configura un mundo como aquel en el que vivimos y en el cual, ciertamente, eclosionan posibilidades inéditas para el desarrollo de la vida, pero también formas cada vez más sofisticadas de destrucción y muerte. 

				El posicionamiento de Adorno, Marcuse y Löwenthal tiene como divisa metodológica que la dialéctica funciona con un criterio de racionalidad amplificado, no restrictivo; de ahí su interés en la subjetividad y su relación conflictiva con los mandatos de la lógica del intercambio (Tausch). Entender tanto lo que le sucede a la racionalidad y el efecto de la alienación sobre la vida coti-diana como el debilitamiento de las potencias subversivas requiere otros recursos que, para los frankfurtianos, se encuentran precisamente en el terreno de lo relegado al olvido: el recuerdo de la naturaleza obturada. 

				La racionalidad, liberada de la restricción instrumental o identificatoria, es más bien mi-mética y, así, tanto el psicoanálisis como el arte pasan a integrar de manera diferenciada los uni-versos analíticos de Adorno, Marcuse y Löwenthal. Se trata de una preocupación que atiende, en efecto, tanto las transformaciones del capitalismo como el problema de la subjetividad.

				Enfrentar fenómenos como la destrucción del individuo y el campo de exterminio requiere una inmersión en los fondos oscuros de ese proceso de obturación de la naturaleza (Natur) que culmina en ese momento traumático de la modernidad que a estos pensadores les toca vivir: el ascenso del nazismo al poder y la experiencia directa de los mecanismos ideológicos mediante los cuales emprendió una cacería contra las manifestaciones de arte crítico, catalogadas como “arte degenerado” (Entartete Kunst) dentro de ese contexto histórico.

				El desgarramiento que atraviesa la dinámica de la ratio impide pensar críticamente y someter a juicio la “verdad” y, en el límite, conlleva la destrucción del componente somático en el interior de una economía política que niega lo que promete, pero que disfraza su fracaso mediante la pre-tensión de “verdad” de un todo que, de acuerdo con Adorno (2001), no puede ser verdadero. Así, el costado mimético de la racionalidad en la que convergen arte y filosofía remite enfáticamente al surplus experiencial que la razón burguesa o calculatoria no es capaz de integrar en el campo de lo político y que hace sintagma con el concepto adorniano de no-identidad (Nichtidentität). 

				En efecto, Adorno (2001) traslada el análisis filosófico a los intersticios de la realidad ex-traconceptual que necesita ser librada de la “extinción de la experiencia” (p. 37): el concepto de individuo, las relaciones sociales, el amor, la amistad, el lenguaje y otros de pasmosa actuali-dad, como el reposicionamiento del placer sexual, la crítica de la violencia patriarcal, los medios masivos comerciales, la crítica de la ideología, la violencia contra otras especies, el tiempo libre, 
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				el racismo, las figuras de la dominación en las formaciones económico-sociales modernas y la personalidad autoritaria y sus componentes fascistas. A estos asuntos se suma la domesticación de la muerte a través de la estética cinematográfica, a cuyo paroxismo asistimos en la actualidad con la oferta desgastada de zombis en Hollywood, así como con la banalización y el goce de la mi-seria humana convertida en espectáculo de masas algorítmicamente organizado para seres idén-ticos a sí mismos. Esto se manifiesta también en la viralización de la “estética” digital en redes sociales como Tik Tok, Reddit e Instagram (Duffy y Pooley, 2017, p. 4), donde la obtención de likes, mediante el lenguaje prescriptivo de los algoritmos, parece más bien una parodia del imperativo categórico, pues el principio kantiano de universalidad, según el cual la máxima de la acción ha-bría de ser racionalmente organizada como si fuese a convertirse en norma universal (Kant, 1996, p. 237), tenía como prerrequisito la autonomía del sujeto moderno.

				En este trabajo se propone que la categoría de mímesis —lejos de ser un residuo arcaico o mera imitación— constituye el hilo conductor de una constelación negativo-crítica y transhistórica de la racionalidad en los planteamientos estéticos de Marcuse, Löwenthal y Adorno. Aunque cada pen-sador le imprime, desde luego, su propia e irreductible impronta (ya sea como fantasía liberadora, como memoria frente al terror o como principio de no-identidad después de Auschwitz), en con-creto, el conjunto de sus aproximaciones traza una cartografía de la resistencia corporal y cognitiva que se inscribe en la experiencia artística. La lectura de esta constelación crítica desde una pers-pectiva latinoamericana no es un giro aplicativo de tipo externo, sino la revelación de una articu-lación estructural: la crítica frankfurtiana a la ratio instrumental encuentra su prototipo histórico y su prolongación en la violencia epistémica y somática de la colonialidad. De ahí que el análisis de la mímesis en estos tres pensadores permita repensar, desde nuestras latitudes, la potencia del arte para configurar espacios epistémicos (im)posibles e imaginar corporalidades indóciles.

				2. Marcuse

				2.1. Arte, fantasía y felicidad: la subversión definida como (im)posible

				La especificidad del planteamiento marcusiano, más allá de su reconocida deuda con la estética de Adorno, puede ubicarse en el tratamiento que da en Eros y civilización a la fantasía como categoría radical. Esta, vinculada con el deseo como expresión de una sensibilidad “anómala”, constituye una potencia emancipatoria. Su despliegue sensorial (Befreiung der Sinne) opera a contrapelo del prin-cipio de realidad/rendimiento, cuyas exigencias —castrantes para la interpretación, la agencia y la transformación de lo real— se ven reforzadas por una lógica de regimentación de la memoria y el olvido. Es esta lógica la que, en último término, fija los alcances y límites de la realidad.

				Así, las demandas del deseo son sometidas al rasero de la racionalidad que surge con la or-ganización yoica, de forma que los procesos mentales separados que constituyen la fantasía y la imaginación devienen, con arreglo a ello, en regiones de la experiencia vinculadas al goce carente de utilidad, verdad y factibilidad. Para Marcuse, en efecto, la legalidad racional que se sigue de 
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				tal operación produce una separación del ego respecto de la realidad y de las reglas del lenguaje onírico. Este lenguaje no es otro que el del principio del placer [Lustprinzip] y el de la libertad de la represión psíquica [Verdrängung] y social [Unterdrückung], un terreno de la vocalización del deseo y de gratificación sin inhibiciones. El binomio fantasía-imaginación que se encuentra en el núcleo de la mímesis marcusiana, cuya función epistémico-política recuerda la idea formulada por Leo-nardo da Vinci, esto es, “la capacidad de captar y reproducir el objeto in absentia” (Méndez, 2013, p. 64), visualiza la reconciliación del individuo con la totalidad, del deseo con la realización y de la felicidad con la razón.

				Ciertamente, de acuerdo con Freud (1991), el arte es el “camino de regreso de la fantasía a la realidad” (p. 342). Así, definida como (im)posible por el principio de la realidad establecido, la armonía del individuo total es sostenida por la imaginación como una posibilidad y una exigencia de realidad, pues esta posee un contenido cognoscitivo y una función crítica que se expresa en una producción estética capaz de crear un universo subjetivo-objetivo en la armonización reprimida de la sensualidad y la razón; en la protesta contra la organización de la existencia por la lógica de dominación; en el rechazo del principio de individuación implementado por el principio de la rea-lidad establecido; y en la crítica del principio de actuación prometeico, que se expresa a través de la figura del eros órfico-narcisista (Marcuse, 1986, p. 216). La potencia crítica del arte condensa el retorno de lo reprimido filogenética y ontogenéticamente, al rechazar el orden represor y su aparato institucional, oponiendo la (auto)constitución de un sujeto mediante la praxis al pseudo-sujeto que, sin contestación, se encuentra “bien” integrado a un orden social castrante (Marcuse, 2001a, p. 117). 

				La forma estética (ästhetische Form) sostiene la imagen de la libertad y consigue cooptar el arte en su momento afirmativo; esto es, mantiene su carácter catártico. Sin embargo, en dichos términos, el arte “bien integrado” deviene represivo como parte de una estética de la dominación. A este respecto, es importante tener en cuenta el sentido dialéctico que posee el término fan-tasía en la articulación del psicoanálisis con la propuesta marcusiana, como sostiene Castilla del Pino (1986): 

				El vocablo «fantasía» tiene aquí, según creo, un doble sentido, una doble acepción. Por una parte se refiere a las necesidades que pueden surgir en el plano exclusivo del «in-telecto», o sea, necesidades psíquicas propiamente dichas. Por otra, creo que se refiere también –dado el carácter «fetichista» que implica la necesidad de uso de las mercan-cías… a lo que hoy llamaríamos seudonecesidades. En la dialéctica de las necesidades no importa, según decimos a continuación, que esas necesidades sean primarias (vitales o no lo sean); ni tampoco el que sean necesidades reales o ficticias, pues éstas se viven como reales, y lo son realmente, y en consecuencia se opera con ellas independientemen-te del rango que en sí mismas posean. (p. 185)
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				El arte, así las cosas, expresa de manera ambivalente el retorno de lo reprimido y su función revolucionaria lo hace figurar como elemento nuclear de lo que Marcuse (1986) llama el Gran Recha-zo: la lucha contra la represión innecesaria y por la última forma de libertad, vivir sin angustia; sin embargo, esta posibilidad real es relegada por la ideología de la dominación al plano de lo imposible. 

				Marcuse (1986) pone entre paréntesis dicho carácter (im)posible y cuestiona, mediante la recuperación de la categoría marxista de trabajo, tal procedimiento, que termina por hipostasiar la administración capitalista de la existencia. Este trabajo, entendido en términos de libre juego de las facultades físicas y mentales, se hace posible al fin por mor de la cancelación/supera-ción técnica de la organización de la escasez —Ananke—, que se pretende perpetuar a cos-ta de la instrumentalización del ser humano para la realización del trabajo enajenado, el cual deviene superfluo como tiempo de trabajo completo, de forma que el orden que lo sostiene resulta sobrerrepresivo. 

				Como resultado de una nueva racionalidad radicalmente erótica (no represiva ni sacrificial), la idea de progreso, frente a la metafísica de la modernidad, experimenta incluso una transfigura-ción histórica ante la lógica de la productividad, la organización del trabajo y de la discontinuidad entre el ser humano y la naturaleza. En este sentido, la agresión naturalizada contra la naturaleza sufre una transformación sustancial ante el antagonismo que representa una racionalidad sen-sual, potenciadora/concreta de vida (Eros), frente a la restricción del libre juego de las facultades físicas y mentales, el cansancio, la enfermedad y la muerte (Tánatos). 

				2.2. La forma del arte como denuncia, promesa y verdad

				Para Marcuse (2007), la función utópica-subversiva del arte está vertebrada por un antago-nismo que se expresa de manera transhistórica y que sirve de base para articular denuncia, pro-mesa y verdad como momentos inseparables: esta dimensión se constituye mediante la forma es-tética (pp. 53-54). Así, Baudelaire, Rimbaud, Kafka y Beckett resultan ser figuras modélicas frente a las representaciones didácticas brechtianas en las que la forma se politiza. En efecto, la mirada dialéctica del orden subyacente a la cultura afirmativa contiene también una “promesse de bon-heur” (Greave, 1985, p. 127) que rompe con la prepotencia de lo dado y construye su propio mun-do como realidad negada/deformada por la realidad establecida, con arreglo a una sensibilidad/racionalidad Otra y a una sublimación estética que es la que activa su momento negativo/crítico. 

				Al invocar la bella ilusión de la liberación, el arte se libera de su determinación social y del universo dado del discurso/comportamiento, y consigue desublimar/desautorizar las normas/ne-cesidades y los valores imperantes (Marcuse, 2007, p. 62). Es en ese momento cuando la forma es-tética transforma un contenido dado en una totalidad autónoma: la obra. En dicho movimiento, la trans-forma-ción estética procede a remodelar el lenguaje, la percepción y la inteligencia, con lo 

			

		

	
		
			
				08

			

		

		
			[image: ]
		

		
			
				Fabrizio Fallas-Vargas

			

		

		
			[image: ]
		

		
			
				Revista humanidades, 2026 (Julio-Diciembre), Vol. 16, Núm. 2, E1676

			

		

		
			[image: ]
		

		
			
				que revela la esencia de la realidad negada en la apariencia (seres humanos y naturaleza) y proce-de a re-representar y denunciar. Así, el contenido se transforma en forma y la autonomía del arte frente a lo dado produce una contraconciencia en la que la felicidad real se expresa como ausencia. 

				En ese sentido, y en relación con el Guernica de Picasso, Marcuse se refiere a la dialéctica forma-contenido, la cual revela la capacidad concreta de la obra de arte para transfigurar ne-gativamente la realidad del terror y el dominio brutal. Para Marcuse (2001b), la forma estética incorpora una fuerza dialéctica: incluso al representar el terror absoluto —como en el Guernica de Picasso—, lo transforma en objeto de contemplación estética, en una especie de transfiguración. No obstante, el frankfurtiano se pregunta hasta qué punto el cuadro logra sustraerse a esta diná-mica. Su potencia para preservar el horror fascista sin mitigación podría deberse, sugiere, a que su título evoca explícitamente un acontecimiento histórico concreto, con lo que introduce así un componente “extra-artístico” que destroza el círculo de la mera gratificación estética (Marcuse, 2001b, pp. 258-259).

				Volviendo la mirada a América Latina, debe destacarse el caso de Daniela Eltit en Lumpérica (1983) y Los vigilantes (1994), pues en estas obras se encuentra con claridad el vínculo con la nega-tividad corporal. No se da ninguna reconciliación, sino únicamente la persistencia en la corpora-lidad que sufre y resiste en el límite de lo (in)decible. Con ello, se materializa en lo literario el ca-rácter de la “corporalidad indócil” y se reelabora el binomio marcusiano de fantasía/imaginación desde un locus de opresión extrema de orden material y de género.

				2.3. La función cognitiva del arte en Marcuse

				La función cognitiva del arte no reside en elaborar verdades comunicables, sino más bien en la liberación de la memoria (Marcuse, 2001c, p. 206) y en la expresión de la contradicción (Mar-cuse, 2007, p. 63), a partir de los materiales provenientes del conflicto sociohistórico (material lingüístico, iconográfico y conceptual). Esa es su función cognitiva. Si el principio de realidad es de enajenación, el ser humano y la naturaleza solo pueden ser representados en su enajenación. 

				Mediante la estricta observancia de sus propias leyes y no de las del orden establecido, la oposición al discurso de la dominación cristaliza en la forma estética qué es lo que permite la su-blimación anticonformista del arte y la re-sublimación (Marcuse, 2007, p. 89). El mundo Otro del arte sutura la ruptura del deseo mediante un mundo ficticio y ese “aislamiento puede proporcio-nar la base artificial para el recuerdo de la libertad en la totalidad de la opresión” (Marcuse, 2001b, p. 259). En ese sentido, el carácter (ir)real de su forma reestructura la consciencia y posibilita una experiencia sensible o estética distinta (Marcuse, 2007, p. 90), capaz de expresar la mímesis crí-tica en sus múltiples efectualizaciones.
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				Cuando se renuncia a la forma, es decir, cuando se rompe la diferencia entre esencia y apa-riencia, se pierde el componente cognitivo y el antiarte se destruye a sí mismo como ataque pu-tativo a la totalidad, para resultar finalmente integrado en esta como arte domesticado (Marcuse, 2001c, p. 207), o como una forma de mímesis sin transformación. Este es el caso del collage y el montaje, que terminan renunciando a su valor político (Marcuse, 2007, p. 95).

				En la mediación entre la conciencia y praxis, el arte liberador transfigura al sujeto y a su mun-do, pero es importante entender que la categoría estética y la tendencia política, si bien están rela-cionadas, se articulan de manera mediata y no inmediata. El arte que parece irreal resulta más real que la realidad cotidiana (ideológica y mistificada); su verdad, representable a través de lo sensible, invierte el mundo: la verdad y la realidad cotidiana parecen falsas (Marcuse, 2007, p. 97). Se trata, en este caso, de una catarsis conciliadora que recuerda, por ejemplo, la angustia en tiempo de paz.

				Para Marcuse (2007), la sensibilidad actúa como un medium que establece una relación paradójica entre el arte y el tiempo, pero lo que se experimenta a través de ese medium es el pre-sente, mientras que el arte solo puede mostrarlo como pasado: la mímesis traduce la realidad a la memoria (p. 107). Dentro de la esfera del conocimiento, el arte identifica lo que es y sus condi-ciones de posibilidad de transformación, aunque no de un modo abstracto, sino mediante su in-corporación en el terreno de lo sensible, del que procede su potencia epistémica. La reverberación de la belleza en la promesa implica la memoria de la felicidad que trata de actualizarse.

				Tal es la forma en que el arte se rebela del arte contra su universo contaminado y amenazado constantemente por la muerte al no otorgarle un significado, conservar el último recuerdo de lo que pudo ser y no se realizó, pero también negarse a aceptar como necesaria la necesidad del dolor. Su promesa de felicidad y la memoria de las metas no alcanzadas constituyen la idea reguladora que orienta la lucha desesperada del arte por la transformación del mundo y su encuentro se ubica con el objetivo último de todas las revoluciones: la felicidad y la libertad del individuo.

				3. Arte en la era de la destrucción del individuo: Leo Löwenthal

				3.1. La lógica del campo y el arte como forma de enfrentar el terror

				La tendencia a mirar el fascismo como una cuestión epocal y efímera, felizmente, como cosa del pasado destruye la comprensión dialéctica del terror y, con ello, paraliza la capacidad del individuo para estudiar su génesis histórica. Löwenthal (2016) carga las baterías de la crítica al restablecer el vínculo genético del fascismo con tendencias de la civilización moderna y espe-cialmente en el patrón de la economía moderna. Es decir, el fascismo no es nuevo ni pertenece al pasado, y menos aún es metafísico o ahistórico, como se autopromovía, sino que forma parte de un proceso sociohistórico cuyas determinaciones se pueden rastrear. El arte —con énfasis en la literatura— es, particularmente, la forma más poderosa de enfrentar el terror, pues permite al 
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				sujeto analizar la sociedad en la que vive y sus contradicciones, así como expresar, al tiempo, una tensión/resistencia articulada contra la infelicidad social, con lo que anuncia las posibilidades de gratificación negadas.

				La obra de Löwenthal ejemplifica esta analítica. Como advierten Marzán y Escuela (2013), Löwenthal, a través de autores como Lope de Vega o Calderón de la Barca, analizó los conflictos entre lo público y lo privado o la arbitrariedad del poder; en Cervantes, indagó la imposibilidad de la movilidad social y vislumbró en sus marginales “la cifra de otro mundo posible”; y en Shakes-peare, Molière, Goethe, Ibsen y Hamsun, rastreó, respectivamente, la emergencia del individuo, el papel del Estado, los procesos de integración y desamparo y la ausencia de esperanza como an-ticipación de la catástrofe (p. 105).

				Por ello, para Löwenthal (2017), tanto el tratamiento específico que un escritor aplica a la naturaleza o al amor, a determinados gestos o sentimientos, a los mitos y a la sociabilidad o la soledad humana, como el peso que en su obra ocupan las reflexiones, descripciones o diálogos —desde su peculiaridad—, son elementos de una enorme riqueza analítica. Desde una perspec-tiva metodológica, para el filósofo, estos elementos constituyen fuentes primarias, si se desea investigar en qué medida los ámbitos privado e íntimo de la vida individual están penetrados por el entorno social, en el que esas vidas narradas se realizan plenamente, en última instancia. La literatura, como documento de cultura (y de barbarie, añadiría Walter Benjamin) puede ser, en relación con el pasado, la única fuente disponible para obtener conocimiento acerca de las cos-tumbres y los usos privados.

				En 1983, Löwenthal dictó una conferencia titulada “La herencia de Calibán” en la Academia de las Artes de Berlín, con ocasión del 50° aniversario de la quema de libros por parte de los nazis. Löwenthal inició su conferencia —que parte de un recordatorio de La Tempestad de Shakespeare— con la célebre sentencia de Heine: “Donde se queman los libros, también acaba por quemarse a los individuos”. En dicha conferencia, analiza distintos momentos de la historia en los que el odio por el intelecto, materializado tanto en su soporte, el libro, y somático en los cuerpos, se traduce en una estrategia no solo de terror, sino también de restablecimiento de la estupidez como norma general, la destrucción del individuo vía desaparición de su historia. En este sentido, recupera también el testimonio de Goethe en Poesía y verdad, quien decía haber visto en Frankfurt, no solo varias ejecuciones, sino que también presenció con horror la quema simultánea de un libro. 

				Otros escenarios análogos son las guerras religiosas entre católicos y protestantes en Fran-cia, así como el uso del libro como instrumento vejatorio sobre las heridas de los torturados y, durante el Antiguo Régimen, el envío al verdugo de libros y de sus autores para su incineración (Löwenthal, 2013, p. 107). En relación con esta misma lógica de exterminio, Löwenthal extrae un ejemplo tomado de la destrucción cultural de Al-Andaluz como de la dominación moderno-colo-nial en América Latina, particularmente de la destrucción de las literatura maya y azteca: 
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				En el siglo XVI el primer obispo de Méjico quema la literatura azteca, y una generación des-pués, un delegado de ese obispo condenó la literatura maya a fenecer en el fuego. El carde-nal Ximénez, el adversario del moro Almansor en la tragedia de Heine, de donde tomo la cita «donde se queman libros acaba también por quemarse también a los individuos», tras la derrota de los árabes en torno al 1500 procede a la eliminación de la cultura mora haciendo quemar en la plaza pública de Vivarramba más de un millón de libros. De manera periódica, la Inquisición continuará con acciones de este tipo. (Löwenthal, 2013, p. 109)

				La figura del “Calibán” expresa palmariamente la experiencia y la sensibilidad de una época, cuya elaboración y análisis constituyeron un foco principal de interés tanto para él como para sus otros colegas frankfurtianos, quienes asumieron esta labor con una responsabilidad sin conce-siones del pensamiento crítico y de la praxis emancipatoria. No obstante, esta figura tiene otras lecturas, desde una perspectiva latinoamericana, como expresión sociohistórica del exterminio inscrito en el interior de la dialéctica de la modernidad/colonialidad (Fallas-Vargas, 2017, 2021).

				La constelación de casos que articula Löwenthal no es una mera analogía fortuita. Sin desarro-llarlo, el frankfurtiano apunta al núcleo de lo que la matriz de pensamiento crítico-decolonial de-nominará hybris del punto cero (Castro-Gómez, 2005): la destrucción epistémica como fundamento peculiar del orden colonial, que es la cara oculta del exterminio somático y cultural. De ahí es que la “destrucción del individuo” que analiza, en el contexto del fascismo europeo, encuentre un an-tecedente estructural y dialécticamente relevante en la experiencia fundacional de América Latina. 

				La crítica de la hybris del punto cero encuentra en Nadie me verá llorar (1999) y La cresta de Ilión (2002) de Cristina Rivera Garza, una manifestación literaria fundamental desde una lectura löwenthaliana, pues, al trabajar con archivos médicos e históricos, la autora muestra los meca-nismos clasificatorios de la psiquiatría y la criminología modernas en su función de destrucción y borrado de subjetividades subalternizadas (personas con enfermas mentales y mujeres). De este modo, el arte deviene un ejercicio de justicia mnémica para esas vidas borradas.

				También, desde una lectura problematizadora, estética y política (Fernández Retamar, 1971; Lara, 2013), la figura y el legado de Próspero, en su reverso conflictivo, adquieren una fisonomía distinta como expresión de la dominación en el interior de las formaciones económico-sociales de América Latina: constituyen un canto de sirenas al mejor estilo de Adorno y Horkheimer (1969), que convoca urgentemente a las tareas del pensamiento crítico-decolonial para crear vasos co-municantes en los que la memoria y la historia posibiliten un horizonte práxico compartido: 

				Según nuestro modo de comprender, la historia constituye el resultado contingente de la praxis colectiva en la lucha de clases. Por sí misma, según nos enseñaron Marx y Engels en La ideología alemana, ella no hace nada. La historia es el ámbito donde actúan los sujetos. En ese accionar, se producen derrotas y victorias, hay cortes pero también continuidades. Luego de feroces represiones, matanzas y genocidios, los vencedores pretenden decretar “el fin de la historia” (Hitler, Francis Fukuyama, el Pentágono). Contra esa visión oficial, es tarea de 
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				los vencidos “pasarle el cepillo a contrapelo a la historia”, recuperar las luchas del pasado, la memoria de quienes nos antecedieron (Walter Benjamin) y así poder construir una identi-dad cultural y política colectiva como pueblos en lucha y resistencia … Esta concepción de la historia nos permite abordar nuestra cultura a partir de las luchas históricas, sin fetichismo de los particularismos ni metafísicas deterministas al margen de los sujetos. Las figuras con-ceptuales que Roberto Fernández Retamar modela en su Caliban se vuelven inteligibles y dan cuenta, precisamente, de la historia de la colonización y la resistencia de nuestro continente en función de un proyecto colectivo futuro. (Kohan, 2013, p. 114)

				Más allá de la lectura de Retamar, Calibán remite también al “salvaje” que ha aprendido el lenguaje de Próspero para desmontarlo mediante una mímesis destructiva/rebelde. Esta opera-ción podría entenderse a partir de una literatura que procede a la canibalización técnica de las obras de autores de la metrópoli (Joyce, Kafka, Faulkner) para analizar los elementos teratoló-gicos presentes en nuestras realidades (la dictadura, la violencia, los sincretismos). Así, en Cien años de soledad, García Márquez (1967) articula el realismo mágico (con raíces europeas) con la tradición oral del Caribe, la mitología ancestral y la historia de la violencia en América Latina, toda vez que Macondo representa ese espacio epistémico (im)posible que nace del olvido del pasado y la destrucción de la memoria, y que culmina en el exterminio y la destrucción del individuo. Como otro ejemplo de esta canibalización, es obligatorio hacer referencia a Rayuela, de Cortázar (1963), que preserva la negatividad sin reconciliación al hacer énfasis tanto en la contradicción como en el detalle que hace saltar lo idéntico toda vez que el cielo (“el lado de allá”) resulta ser el componente utópico, somático y lúdico que entra en choque con la realidad gris del “síndrome de París” del exilio y la alienación. 

				3.2. La imposibilidad de la comunicación o el esquematismo dirigido al consumo

				La discusión sobre la cultura de masas tiene larga data en la modernidad: Pascal considera que la diversión es pecaminosa, mientras que Montaigne sostiene que el entretenimiento libera de la opresión social y que la inconstancia constituye una repuesta rebelde de la naturaleza. Goethe advierte sobre la manipulación empresarial con fines económicos en el caso de Schiller y sobre la discrepancia entre los deseos de los deseos del público de masas y las necesidades del artista verdadero. Schopenhauer y Nietzsche aparecen como críticos insuperables de la cultura de masas, frente a Walt Disney, considerado representante acrítico e ingenuo de cultura de esta. 

				Ciertamente, Löwenthal sostiene que a la muerte de Dios sigue la cultura de masas, pero esta, en lugar de liberar al ser humano del dominio mítico de la naturaleza mediante la experiencia de la belleza como lo hace el arte, niega todo lo que trasciende la realidad dada e incluso de la propia belleza (Sánchez, 1994, p. 275).
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				Dentro del arte dirigido al consumo —lo que Adorno y Horkheimer (1969) denominarán pos-teriormente industria cultural—, el género de la moda biográfica resulta particularmente llamativo para Löwenthal en la medida en que produce un esquematismo dirigido al consumo del producto literario caracterizado por historias en serie, la fungibilidad de los protagonistas (Schneider, 2011, p. 185) y lugares comunes. Al convertir la especificidad del individuo en un montaje listo para la venta, el individuo debe ser eliminado y reemplazado por una figura fungible en la que se refleja, en palabras de Löwenthal: “el desesperado esfuerzo por ver confirmado el deseo de... personalidad que lo universal cuestiona una y otra vez” (citado en Marzán y Escuela, 2013, p. 105).

				La forma en que este montaje se distribuye y produce a escala masiva, implica, desde luego, la intervención de los medios masivos de comunicación mediante la propaganda política y comercial y del uso de un lenguaje cuya función totalitaria es blindar las relaciones de dominación, mediante instrucciones y órdenes que preparan al destinatario para no pensar. Con ello, los medios de co-municación masiva consiguen hacer imposible la comunicación (Marzán y Escuela, 2013, p. 104).

				Para Löwenthal, la apelación al pensamiento crítico es paralela a la apelación al arte verda-dero como antídoto contra la destrucción de la historia y del sujeto provocada por la cultura de masas. De ahí que, específicamente en el campo de la escritura, recupere la crítica platónica a la escritura como pharmakon (en cuanto desplaza la memoria) para examinar la instrumentalización actual del lenguaje y del pensamiento actual. 

				Una comunicación auténtica solo puede salvarse mediante el lenguaje del arte. A este res-pecto, Löwenthal recupera a Goethe y su crítica negativa del falso artista o diletante, cuya experiencia sin tradición y se presenta como desmemoriada y fragmentaria. Una experiencia artística vinculada con la historia es necesaria para que el individuo no viva extrañado y se ponga en condiciones de enfrentar la falsa subjetividad y sus varias máscaras: la del capitalis-ta competitivo, la del patriota pragmático, la del poeta o novelista que reopera estéticamente la naturaleza y el “alma” mediante el esquema de consumo y la del burgués que “cree llevar consigo su propio reino” (Sánchez, 1994, p. 279).

				3.3. El arte en posición de defensa

				De acuerdo con Löwenthal, el arte ha sido colocado en una situación defensiva (actualmen-te, ese es su sentido crítico) debido a la férrea tendencia del sistema a integrarlo como tendencia afirmativa (Lüdtke y Weeks, 1986, pp. 106-107). El arte se opone a la cultura popular —parte de lo que Adorno y Horkheimer (1969) denominarán industria cultural (Kulturindustrie) en la Dialéctica del iluminismo—, en la medida en que los productos de esta última mantienen un gesto apologé-tico hacia la realidad dada. Para explicar la diferencia, Löwenthal (1950) recurre a la percepción de Schopenhauer sobre la música en tanto que constituye un mundo desde sí misma que potencia la intuición del sujeto; es decir, no se agota en la reproducción de lo dado mediante herramientas 
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				prestadas (p. 326). También recurre a Nietzsche, a quien ubica como descubridor inigualable de la crítica de la cultura popular moderna, en la que la mera pose toma, en el ámbito de las relaciones sociales, el lugar del arte y este se vuelve fancy. 

				El arte integrado a la cultura de masas corresponde a un individuo desintegrado. Sus características “genuinas” son la estandarización, la estereotipia, el conservadurismo y la mendacidad; asimismo, se compone de bienes de consumo manipulados cuya recepción ha sido preparada por la publicidad. Otra de las diferencias entre “arte genuino” —como denomina Löwenthal a la forma en que el arte libera al individuo de la relación mítica con las cosas— y la cultura popular tiene que ver con la catarsis asociada al primero, atada a la experiencia de lo bello, la cual remite a una mayor realización individual, liberada del dominio de la naturaleza sobre los seres humanos. 

				El sujeto de la cultura popular moderna o de masas se libera de los poderes míticos mediante el descarte de todo, particularmente de la trascendencia de lo dado, porque el reino de la belleza que lo integra a las necesidades sociales es el mundo del entertainment, sin esperanza ni necesidad de un mundo mejor (Löwenthal, 1950, p. 327). Para Löwenthal, el verdadero artista busca la jus-tificación de su subjetividad específica en un lugar otro, distinto de la integración; es decir, en la contradicción entre la forma social y la herencia cultural (Sánchez, 1994, p. 279).

				De manera afín al planteamiento de Löwenthal, en América Latina, la obra de Ricardo Piglia en Respiración artificial (1980) y Plata quemada (1997) trabaja, desde un “otro” posicionamiento situado más allá del Calibán de Retamar, con la memoria histórica y su destrucción, pues la litera-tura resulta ser el canal privilegiado para reconstruir, mediante ella, la historia familiar y política borrada. En este sentido, el arte asume una posición defensiva frente al terror de Estado y el olvido.

				4. La especificidad del arte en Adorno

				4.1. Auschwitz y mímesis

				Se suele incorporar Auschwitz con distintas intensidades a la concepción de una estética adorniana, como expresión específica del pensamiento filosófico en el interior del conflicto social y la forma que adquiere dentro de ella la reflexión acerca del arte (Zamora, 2000, p. 185; Forster, 2003, p. 232; Hauskeller, 2008, p. 82; Schweppenhäuser, 2015, p. 81). La recepción de la estética adorniana también ha buscado situar su horizonte crítico respecto de la estética característica del realismo soviético, en la cual las imágenes y los elementos figurativos eran esenciales (Hervás, 2020, p. 129): entenderla como una forma de racionalidad dialéctica ampliada de orden miméti-co; o bien, enmarcándola, subrayando su especificidad en el campo de reflexiones del Institut für Socialforschung de Frankfurt, de la crítica de la cultura de masas y de la dialéctica de la Ilustra-ción (Buck-Morss, 1981, p. 250; Jay, 1991, p. 291; Gómez, 1998, p. 94), así como de la tradición del pensamiento dialéctico (Jameson, 1974, p. 55; 1977, p. 208; 2007, p. 170; 2013, p. 69). También se 
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				la ha incorporado en la función desmitificadora que corresponde en Adorno al arte como forma de expresión de lo sensible (el componente somático) y del pensamiento en el interior de la lucha po-lítica y en su relación mimética/corporal con la utopía (Escobar, 2004, p. 33; Maya, 2004, pp. 21-22; Silva, 2004, pp. 45-46; Holloway et al., 2007, p. 14; Rancière, 2012, pp. 16-17; Fallas-Vargas, 2019, pp. 29-36), o como una poderosa extensión mnémica de la ética dentro del planteamiento adorniano (Tafalla, 2002, pp. 551-571; 2003, pp. 253-278).

				Todas estas formas de recibir el legado estético adorniano podrían articularse a través de una concepción metaterritorial en la cual Auschwitz funcione no solo como un locus de enunciación, sino como una categoría analítica que responde a la lógica del campo de exterminio. Como sostiene Adorno, Auschwitz remite al exterminio administrado de millones de personas, en el cual se pasa de lo cualitativo a lo cuantitativo, donde el genocidio y la aniquilación de lo diferente hacen sin-tagma con la identidad absoluta (Adorno, 1986, p. 362). Si decimos que la lógica del campo funcio-na como una advertencia para el arte, hay que darse cuenta de que, para Adorno, al arte no le queda más que hacerse cargo del horror, y de que las formas y lo sensible no pueden considerarse ajenos a la filogénesis ni a la ontogénesis de la modernidad burguesa/colonial (Fallas-Vargas, 2021, pp. 85-89). Para comprender esto, Adorno (1986) utiliza una imagen digna de espanto que da cuenta de las relaciones sociales de dominación dentro del campo y contiene clara la advertencia al arte y, por supuesto, a la filosofía acerca de la consecuencia derivada de la indiferencia estetizada: “en el campo de concentración los sádicos anunciaban a sus víctimas: «mañana te serpentearás como humo de esa chimenea al cielo»” (p. 362). 

				Desde la óptica de la literatura latinoamericana, esta idea adorniana encuentra una poderosa afinidad con la obra de Roberto Bolaño (2004), como escritor de la catástrofe y del exterminio. Así, 2666 contiene en su apartado acerca de los crímenes un desarrollo detallado de la “lógica del campo” en su aplicación al contexto latinoamericano, toda vez que se trata de una representación plana, burocrática y abrumadora de la violencia que ha renunciado a la catarsis estética de la per-sona lectora para confrontarla con el horror administrado. Este abordaje constituye una mímesis negativa del exterminio que responde, desde la ficción, al desafío adorniano sobre la (im)posibili-dad del arte después de la catástrofe.

				Para Adorno, el arte, lejos de implicar una instancia putativamente ajena al conflicto social —el cual, por lo demás, carece dialécticamente de exterior—, expresa su potencia emancipatoria, dentro del ámbito de lo político, como componente fundamental de resistencia práxica y, por ello, debe evitar que se constituya en instrumento de aniquilación social. Incluso, el aprecio adornia-no por las vanguardias no le hace perder de vista que el mero carácter formal resulta incapaz de proteger al arte de la lógica del intercambio [Tausch] (Czekaj, 2017, pp. 123-125). Por ello, Adorno (1977) reprocha a Lukács que denoste al arte moderno como mero producto de una subjetividad inflacionaria y arbitraria (p. 53), pues, desde el realismo soviético, este coloca en un mismo cajón a figuras como Proust, Kafka, Joyce y Beckett, Benn, Jünger, Heidegger, Benjamin y el propio Ador-no. Una obra de arte, de acuerdo con el filósofo (musicólogo y compositor) frankfurtiano, adquiere 

			

		

	
		
			
				16

			

		

		
			[image: ]
		

		
			
				Fabrizio Fallas-Vargas

			

		

		
			[image: ]
		

		
			
				Revista humanidades, 2026 (Julio-Diciembre), Vol. 16, Núm. 2, E1676

			

		

		
			[image: ]
		

		
			
				rango epistémico únicamente cuando es entendida como una totalidad, en/desde sus mediaciones y no a través de la intencionalidad individual: esa es la única forma de su resistencia negativa des-pués de Auschwitz. Al respecto, Adorno (2003) sostiene:

				No querría yo quitar fuerza a la frase de que es de bárbaros seguir escribiendo poesía lírica después de Auschwitz: en ella se expresa negativamente el impulso que anima a la literatura comprometida. La pregunta de un personaje de Morts sans sepulture, «¿Tiene sentido vivir cuando hay hombres que te machacan hasta romperte los huesos?», es también la de si el arte es en general todavía posible; si la regresión de la misma sociedad no entraña una regre-sión intelectual en el concepto de literatura comprometida. Pero también resulta verdadera la contestación de Enzesberger en el sentido de que la literatura debe afrontar precisamente este veredicto, es decir, ser de tal modo que no se entregue al cinismo por su mera existen-cia después de Auschwitz. Es la propia situación de la literatura la que es paradójica, no solo la actitud de uno hacia ella. El exceso de sufrimiento real no tolera ningún olvido; hay que secularizar el «On ne doit pas dormir» de Pascal. Pero ese sufrimiento, la consciencia de la aflicción como dice Hegel, también exige la continuación del arte que él mismo prohíbe; casi en ninguna otra parte sigue encontrando el sufrimiento su propia voz, el consuelo que no lo traicione enseguida. Los artistas más importantes de la época se han atenido a esto. El radi-calismo absoluto de sus obras, precisamente los momentos proscritos como formalistas, les confiere la terrible fuerza de la que carecen los poemas inútiles sobre las víctimas. (p. 406)

				Figura 1. Guernica, de Pablo Picasso (1937). Óleo sobre lienzo. 

				Fuente: Museo Nacional Centro de Arte Reina Sofía, Madrid, España (https://www.museoreinasofia.es/co-lecciones/obra/guernica/).

				Como se observa en la representación de Guernica (ver Figura 1), la obra de arte en Adorno es un prisma que expresa una realidad sociohistórica (Greave, 1985, p. 87). De este modo, muestra la importancia del significado de la contradicción que se inscribe en el arte autónomo en la medida 
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				en que expresa de forma peculiar el desgarramiento contradictorio de la cultura. En ella, el vínculo afirmativo del arte con la belleza se rompe; en ese sentido, la potencia del arte será la fuerza del malestar que consigue condensar.

				En relación con la obra de Picasso, Adorno (2003) advierte que:

				Cuando un oficial del ejército alemán de ocupación le visitó en su taller y ante el Guernica le preguntó: «¿Ha hecho usted esto?», respondió: «No, ustedes». Incluso obras de arte au-tónomas como ese cuadro niegan en definitiva la realidad empírica, destruyen la realidad destructora, lo que meramente es y en cuanto mero ser-ahí repite infinitamente la culpa. No otro sino Sartre reconoció la conexión entre la autonomía de la obra y un querer que no se incluye en la obra, sino que es su propio gesto ante la realidad. (p. 408)

				El Guernica de Picasso (1937) expresa el desgarramiento, el desamparo, el mudo sufrimiento y los cuerpos despedazados de seres humanos y otras formas de vida. De manera negativa, la obra confronta la capacidad narrativa mediante una “composición” fracturada de cuerpos abiertos, ojos desorbitados, extremidades que parecen entumecidas e implorar en el vacío de la destrucción. Desde la parte superior se advierte un destello de luz tecnificado procedente de una lámpara-ojo; la técnica deja de ser luz, pasa a ser un dispositivo de vigilancia y anticipa el encuentro con el per-petrador sin posibilidad de que medie una razón o una palabra que puedan ser escuchadas. Una madre grita mientras sostiene a su hijo, muerto en sus brazos: no es la espera de la justicia, sino que es la propia justicia la que está en estado de luto. Un caballo no corre ni galopa: ha sido atra-vesado y su cuerpo se retuerce de dolor. Toda esa composición es ajena a los cánones de la belleza clásica: carece de armonía, el equilibrio está roto y es negatividad enfática. La verdad del arte, de acuerdo con Adorno, es su no reconciliación con el estado de cosas, a saber, su negatividad. 

				4.2. La “alambrada” de la industria cultural

				La industria cultural, cuya crítica emprenden Adorno y Horkheimer (1969) en la Dialéctica del iluminismo, prefigura la relación sujeto-mundo-obra de arte a partir de la fabricación de objetos de consumo, la hipostatización del star system y la desintegración del “yo”. Mediante herramien-tas de psicotecnia, produce sujetos dóciles y adecuados a la vida competitiva, y especialmente receptivos a los requerimientos corporativos, a la propaganda y a la publicidad. 

				El sujeto, particularmente en su componente somático, se reduce a un cúmulo de respuestas instintivas ante estímulos cuidadosamente administrados por la industria, en pos de obtener el máximo rendimiento y la máxima eficacia en sus funciones. En este caso, la obra de arte capturada queda restringida a una expresión identificatoria de la mímesis y funciona como representación sancionadora de la lógica del intercambio y de los estilos de vida que resultan reificados en una segunda naturaleza. Así, la obra de arte heterónoma resulta afín a los intereses de la dominación y es despojada de su contenido epistémico crítico-práxico o renuncia a él, por lo que deviene en un mero objeto de contemplación, de “belleza impotente” (Gómez, 1998, p. 94). Sin embargo, 
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				surge del desprecio y de la dominación, tanto de la naturaleza en el interior del sujeto (represión) como de la naturaleza exterior, tal como se ilustra en la alegoría de la relación entre sujeto fe-tichizado, representado por Odiseo como arquetipo de self-made man; el mundo, regido por el intercambio y la industria cultural; y la obra de arte, cuya belleza es convertida en mero objeto de contemplación mediante la figura de las Sirenas.

				En este sentido, Adorno y Horkheimer (1969) sostienen que:

				El deseo no debe ser el padre del pensamiento. Pero ello deriva del hecho de que todo poder se halla ligado a la aguda conciencia de la propia impotencia en relación con la naturaleza física y con la fuerza que la sucede en la sociedad: la fuerza de los muchos. Solo la adapta-ción consciente a la naturaleza pone a ésta al servicio del físicamente más débil. La ratio que ahuyenta la mímesis no es solo su opuesto. Es ella misma mímesis: mimesis del muerto … La imitación entra al servicio del dominio en la medida en que incluso el hombre se convierte en un antropomorfismo ante los ojos del hombre. (p. 76) 

				La mímesis del arte autónomo presenta, por el contrario, un carácter análogo a lo sublime kantiano (Kant, 2012, pp. 31-32), entendido como “el gesto de salirse” y como una opción políti-ca por una cultura de conflicto y de tensión con lo existente” (Zamora, 2000, p. 187). Esta forma adorniana de posicionar sociohistóricamente el arte lo sitúa en tensión con la amenaza de caer preso de la “alambrada” de la industria cultural, es decir, en la trampa de la mera estetización (Adorno, 1986, p. 393), carente de conflicto, contradicción y política. En un espíritu que evoca a Heráclito y a Goya, Adorno (1983) sostiene que, cuando el arte pierde su tensión —cuando se queda “dormido”—, no hace más que expresar la efectuación técnica de la muerte administrada (p. 240). 

				De hecho, la industria cultural, como “sistema de no-cultura” y “barbarie estilizada”, expre-siones que Adorno y Horkheimer (1969) recuperan de Nietzsche, posee su propio ideal de naturaleza: 

				El ideal de la naturaleza en la industria, que se afirma tanto más imperiosamente cuanto la téc-nica perfeccionada reduce más la tensión entre imagen y vida cotidiana. La paradoja de la rou-tine disfrazada de naturaleza se advierte en todas las manifestaciones de la industria cultural, y en muchas se deja tocar con la mano. Un ejecutante de jazz que debe tocar un trozo de música seria, el más simple minuet de Beethoven, lo sincopa involuntariamente y solo acceder a tocar las notas preliminares con una sonrisa de superioridad. Esta “naturaleza”, complicada por las instancias siempre presentes y desarrolladas hasta el exceso del medio específico, constituye el nuevo estilo, es decir, un sistema de no-cultura, al que se le podría reconocer una cierta ‘unidad estilística’, si se concede que tiene sentido hablar de una barbarie estilizada. (p. 156)

				La forma específicamente moderna de ordenar el canon de la experiencia, es decir, la regi-mentación de la estética dentro de la lógica del campo de la industria cultural, se concentra en el cine como su producto artístico específico. El star system y sus íconos idénticos a sí mismos, 
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				proveen al individuo de una experiencia absolutamente heterónoma del individuo bajo un esque-ma altamente estetizado, serial y mercantil. Esta experiencia se consigue mediante una operación psicotécnica consistente en la administración calculada de estímulos sobre las masas de espec-tadores, a quienes ofrece la fascinación y el olvido que producen el amusement y el entertainment. En este sentido, el fetichismo de la mercancía ingresa al terreno de la psique, la cual es inducida pasivamente a trivializar, mediante el bombardeo representacional, la violencia del entramado social y a aceptar acríticamente las condiciones de existencia:

				Los censores autodesignados de la industria cinematográfica, unidos a esta por una afinidad electiva, vigilan la duración del delito prolongado como espectáculo divertido. La hilaridad quiebra el placer que podría proporcionar, en apariencia, la visión del abrazo, y remite la sa-tisfacción al día del pogrom. Si los dibujos animados tienen otro efecto fuera del de acostum-brar los sentidos, es el de martillar en todos los cerebros la antigua verdad de que el maltrato continuo, el quebrantamiento de toda resistencia individual, es la condición de la vida en esta sociedad. El Pato Donald en los dibujos animados como los desdichados en la realidad reciben sus puntapiés a fin de que los espectadores se habitúen a los suyos… El placer de la violencia hecha al personaje se convierte en violencia contra el espectador, la diversión se convierte en tensión. Al ojo fatigado no debe escapar nada que los expertos hayan elegido como estimu-lante, no hay que mostrar jamás asombro ante la astucia de la representación, hay que mani-festar siempre esa rapidez en la reacción que el tema expone y recomienda. Así resulta por lo menos dudoso que la industria cultural cumpla con la tarea de divertir de la que abiertamente se jacta. (Adorno y Horkheimer, 1969, p. 167)

				Es precisamente cuando la lógica del campo de la industria cultural expresa su irracionalidad y el desprecio absoluto por la corporalidad y el sufrimiento humano que esta concentra todas sus fuerzas en la implementación máxima y efectista de tecnología de última generación para colocar al individuo dentro de su régimen de producción libidinal. Es allí donde el fetichismo mercantil encuentra su grado máximo y donde el placer del sexo desexualizado se alínea con la represión y con la banalización del deseo a través de su representación total e idéntica a sí misma. Asimismo, se evidencia no una incapacidad de orden técnico, sino, más bien, la ominosa negativa económi-co-política para satisfacer las necesidades más inmediatas de la especie:

				En ningún otro sentido el hinchado sistema de la industria de las diversiones hace la vida más humana para los hombres. La idea de “agotar” las posibilidades técnicas dadas, de utilizar plenamente las capacidades existentes para el consumo estético de masa, for-ma parte del sistema económico que rechaza la utilización de las capacidades cuando se trata de eliminar el hambre ... La industria cultural defrauda continuamente a sus con-sumidores respecto a aquello que les promete ... Las obras de arte no consistían en exhi-biciones sexuales. Pero al presentar la privación como algo negativo revocaban, por así decir, la humillación del instinto y salvaban lo que había sido negado. Tal es el secreto de la sublimación estética: representar el cumplimiento a través de su misma negación. 
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				La industria cultural no sublima, sino que reprime y sofoca. Al exponer siempre de nue-vo el objeto del deseo, el seno en el sweater o el torso desnudo del héroe deportivo, no hace más que excitar el placer preliminar no sublimado que, por el hábito de la privación se ha convertido desde hace tiempo en puramente masoquista. (Adorno y Horkheimer, 1969, p. 169)

				La alambrada impuesta por la industria cultural sobre la satisfacción del deseo es inherente a esta. En su orden castrante es donde se encuentra su punto de convergencia con el fascismo, en la medida en que no permite que el sujeto, convertido en mero objeto del sistema, se libere de la “amenaza de castración” y de su producción de una “necesidad” incontestable. Adorno y Hor-kheimer (1969) advierten acerca de la ley suprema de la industria cultural: la frustración perma-nente. El sistema se basa en “ofrecer a tales víctimas algo y privarlas de ello en un solo y mismo acto” (pp. 170-171). Dicho principio, análogo a la amenaza de castración, remite a la producción de un consumidor eterno, un objeto del sistema al que metafísicamente le es negado lo que desea y que aprende, así, que toda resistencia es superflua. La industria cultural, concluyen, promete satisfacer todas las necesidades solo para demostrar que la única necesidad real es la de consumir y propone como paraíso la mera vida cotidiana, inmediata y regimentada (pp. 170-171). La nega-tividad que Adorno exige al arte después de Auschwitz encuentra reverberaciones formales en la estructura fragmentaria y abismal de 2666, de Bolaño (2004), donde la imposibilidad de una na-rrativa totalizante forma parte de su momento de verdad.

				4.3. El componente somático: arte negativo, mimesis decolonial y utopía

				Al igual que en el fascismo, que nace del capitalismo liberal (Marcuse, 1967, p. 49), el cuerpo como un todo, es decir, la sensibilidad, debe ser sometido a la alambrada. Despojado de su capacidad de respuesta o de contestación, la forma hipostasiada e introyectada por el sujeto introyecta la for-ma hipostasiada de la industria cultural —a la que Adorno y Horkheimer (1969) se refieren como el “estilo del liberalismo” (p. 159)—. Esta, en sus distintas manifestaciones, incluidas las artes, desde luego, completa la estetización de las relaciones de dominación y extracción colonial (Pinto, 2020; Adorno, 2008). En el interior de estas relaciones, actualmente, los productos culturales que se ins-criben en dicha lógica, como las piezas del arte africano, inca, azteca y brasileño albergadas en los museos, cuales cementerios de obras de arte, pasan a ser exotizados, (de)construidos, reconceptua-lizados o (re)diseñados y resultan finalmente neutralizados como mercancías de orden decorativo.

				La mímesis adorniana remite, en el interior de este contexto, a un esfuerzo de lo vivo por evitar la “dispersión entrópica en un contexto universal de disgregación sistemática de lo parti-cular, de integración de lo diferente” (Martínez, 2007, p. 230). Si bien el principio de individuación del arte es de carácter social, el exceso de experiencia que lo constituye como expresión del deseo resiste tanto la integración al orden existente como la adhesión a la alambrada, en tanto constitu-ye una racionalidad ampliada por su relación con la naturaleza, su compromiso mnémico con las víctimas y su solidaridad con otras formas de vida. 
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				El arte, en su carácter único y autónomo, se libera de la fungibilidad, la coacción y la subal-ternización que implica el principio de intercambio, y configura espacios de autonomía y de cons-titución de sujetos efectivos; esto es, recupera su valor crítico-práxico mediante la expresión de la contradicción, en otras palabras, de su negatividad. De acuerdo con Adorno (1986), en Dialéctica negativa, la forma de (in)disciplina frente al régimen de experiencia/existencia identificatorio, anida especialmente en el arte y, en particular, en la experiencia de los niños y en las huellas mné-micas de su experiencia particular reconciliada. La imagen que construye Adorno (1986) para de-sarrollar el significado de la mímesis es la siguiente:

				La integración de la muerte física en la cultura habría que refutarla teóricamente, pero no a favor de la esencia puramente ontológica muerte, sino por mor de lo que el hedor del cadáver expresa y sobre lo que su transfiguración en restos mortales engaña. A la vista de su amante hijo, un hostelero llamado Adán mataba a estacazos las ratas que salían de sus guaridas al patio; a su imagen se creó el niño la del primer hombre. Que se olvide esto; que va no se com-prenda qué es lo que antes se sentía ante la furgoneta del perrero, es el triunfo de la cultura y su fracaso. (pp. 335-336)

				Este extracto contribuye a visualizar aquello que la ratio colonial (e identificatoria) euroat-lántica hizo con el cuerpo y la naturaleza de las personas pobladoras y los territorios de su periferia recién ocupados/invadidos, al convertirlos en instancias regimentadas, castigadas o consumidas hasta la muerte, en función del máximo rendimiento productivo, obtenido a partir de la extrac-ción de la fuerza de trabajo, supervisada/usufructuada por las personificaciones de la lógica del intercambio encarnada en la autoridad institucional colonial. Dialécticamente, el encomendero, en realidad, no existe, sino que condensa/personifica tramas efectivas y reificadas de dominación colonial, cuya autonomización se verifica en la lógica del intercambio. Esta organización subalter-nizante es la matriz colonial de la modernidad. 

				El cuerpo/naturaleza extraído y regimentado bajo la lógica del intercambio no es una metá-fora, sino la descripción literal de la economía política colonial que funda el capitalismo moderno (Quijano, 2000). El principio mortífero de identificación, que Adorno y Horkheimer (1969) ven en la mutilación de la ratio instrumental, encuentra su laboratorio histórico y su realización más brutal en la conquista y la colonización. Lo fascinante, en términos de una anatréptica negativa y decolonial, es que este principio, a su vez, se constituye en el plexo articulador de la totalidad de las formas históricas de explotación históricas. 

				El componente somático es, nada más y nada menos, el soporte de la única mercancía que produce todas las demás (o sea, el trabajo) y, al mismo tiempo, el lugar del placer y del sexo. El cuerpo es precisamente “el lugar donde comienzan las pasiones por las que el ser humano se tras-ciende a sí mismo en la entrega al otro” (Tafalla, 2003, pp. 156-158); es el lugar desafiante que 
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				ocupa una felicidad desvinculada del dominio, algo que simplemente resulta insoportable para un ego cuya consistencia se obtiene mediante la adaptación y el sacrificio corporal, y es afín a la configuración autoritaria (débil) del ego y a sus componentes racistas:

				Ese amor/odio al cuerpo causa un enorme sufrimiento y una deformación de la conciencia de la propia corporalidad. Bajo capas de represión y castigos, los individuos continúan deseando lo prohibido, y sufriendo a la vez por su ausencia y por su deseo. Ese círculo vicioso cierra las puertas de su infierno … cuando ve o cree ver en alguien aquello que desearía y no puede per-mitirse, por cuyo mero anhelo se autocastiga, nace en él el impulso de condenarlo y castigarlo en el otro. El antisemitismo se basa en la falsa proyección. Esta es lo opuesto a la verdadera mí-mesis, pero es profundamente afín a la mímesis reprimida … El reprimido proyecta en el otro sus propios deseos prohibidos y en el otro los castiga. Así encuentra el placer cruel de descargar toda la violencia acumulada dentro de sí mismo, y al mismo tiempo puede contemplar lo que desea e imitarlo en una burla que le protege de sentirse culpable. (Tafalla, 2003, p. 158)

				La reflexión sobre el arte, desde una perspectiva, como lo que podría desprenderse de la obra de Diamela Eltit (1983, 1994), exploraría el territorio de la corporalidad abyecta, femenina y re-sistente, donde la mímesis se expresa a través de cuerpos marginalizados/anormales (la loca, la pobre, la madre vigilada). Esta reflexión, de la cual la obra de Eltit es un ejemplo y que establece vasos comunicantes con la dialéctica negativa, tiene la capacidad de analizar los procedimientos mediante los cuales la ratio colonial unificó, en forma abyecta y forzosa, la dialéctica del cuerpo/naturaleza para su consumo intensificado y sistemático en el interior del régimen de producción, distribución y circulación de bienes materiales. Estos procedimientos incluyen la estética del in-terrogatorio, la tortura y la mutilación ejercida sobre los cuerpos como lugar de extracción de la verdad, entiéndase, el oro. 

				El control absoluto de la aisthesis es ya, en la ratio colonial, el control de la verdad y de la vida, de la episteme y de la economía política. La violencia colonial inscrita en esa aisthesis no cesa hasta que lo diferente suscite “admiración”, “respeto” y “curiosidad” (p. 163), como prerrequisito para la arquitectura de un sujeto no-idéntico y sin sacrificio, crítico y decolonial. Esta arquitectura, en Adorno (1986), otorga densidad material a la utopía (p. 259): en su mímesis, desde nuestras lati-tudes, puede anidar la posibilidad de lo inédito, toda vez que, de acuerdo con el frankfurtiano, es en la mímesis donde reside la “pista de aquella utopía que podría sacudir la estructura del domi-nio”. Al respecto, Tafalla (2003) advierte:

				Permitir el libre despliegue de las tendencias miméticas del individuo en equilibrio con una ra-cionalidad negativa no solo conjura la amenaza de una mímesis violenta, sino que es necesario para el desarrollo pleno del individuo. La formación de un ser humano en todas sus capacida-des exige, contra los ideales de autenticidad que solo llaman a perseverar en un yo encerrado en su propia prisión, salir fuera de uno mismo y aprender a enriquecerse de lo diferente. (p. 164)
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				5. Conclusiones

				El recorrido analítico por la obra de Marcuse, Löwenthal y Adorno demuestra que la categoría de mímesis funciona como el núcleo de una constelación negativo-crítica de orden transhistórico. Lejos de recibir un tratamiento idéntico, esta categoría en cada autor expresa una especificidad cuya potencia ilumina aristas distintas de la dialéctica del arte y la corporalidad en la modernidad. En Marcuse, la mímesis se articula en el binomio fantasía-imaginación radical, una fuerza psíqui-ca/estética que, al encarnarse en la forma artística, proporciona sostén a la promesa de felicidad y se erige como gran rechazo frente al principio de actuación represivo. En Löwenthal, por su parte, la dimensión mimética del arte verdadero se convierte en bastión de la memoria y del individuo: una herida abierta que enfrenta la destrucción programática de la subjetividad provocada por la barbarie del terror fascista y su prehistoria, que se expresa en la quema de libros y culturas. Final-mente, en Adorno, la mímesis alcanza su máxima expresión negativa: es el principio de no-iden-tidad que, tras la catástrofe inscrita en Auschwitz (como categoría analítica), define la propia (im)posibilidad de un arte autónomo como refugio de lo somático y denuncia de la lógica identi-ficatoria del campo, ya se trate del campo de exterminio o del de la industria cultural. En concreto y de manera no aislada, la articulación de estos tres registros analíticos no forma una secuencia abstracta, sino una constelación cuyos vectores —el psique-individual (mirada micrológica), el histórico-memorial (mnémico) y el político-social— delinean los contornos de una experiencia estética entendida como resistencia somática y epistémica.

				Desde una perspectiva latinoamericana, pues bien conocemos los exterminios cometidos en nombre de la ratio identitaria, visualizamos la importancia de llamar las cosas por su nombre: en el interior de la administración de la existencia en formaciones económico-sociales capitalistas, la pura razón se presenta como precipitado del terror de Estado y de la muerte administrada. Esa realidad ha sido explorada, desde políticas literarias negativas, decoloniales y caníbales por au-tores ineludibles como García Márquez (1967), Cortázar (1963), Bolaño (2004), Eltit (1983, 1994), Rivera Garza (1999, 2002) y Piglia (1980, 1997). 

				Como hemos visto, acceder a esta constelación desde una perspectiva latinoamericana no es un ejercicio de aplicación exterior, sino la revelación de una articulación sociohistóri-ca. La “lógica del campo” que se condensa en Auschwitz dentro de la dialéctica adorniana, la “destrucción del individuo” que analiza Löwenthal, la castración de la imaginación que ana-liza Marcuse y la alambrada de la industria cultural que estandariza psicotécnicamente el de-seo, encuentran su prototipo histórico y su prolongación en la violencia somática y epistémica que constituye la colonialidad (Mignolo, 2005). El arte distinto del “occidental” convertido en mercancía exótica (Adorno) y la quema de códices precolombinos (Löwenthal) no son ejem-plos anecdóticos y aislados, sino manifestaciones operantes del mismo principio identificato-rio que, al negar la mímesis y lo no-idéntico, sustenta tanto el fascismo como la ratio colonial. La corporalidad indócil que este artículo rastrea en los frankfurtianos late, así, con fuerza re-siste las epistemologías y estéticas subalternizadas de Nuestra América.
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				Para Adorno, Marcuse y Löwenthal, el arte es el modo de asumir que no existe vía para esca-par del horror que se inscribe en la sociabilidad moderna y en la metafísica del progreso. Su len-guaje no es otro que el de la negatividad y la expresión de la contradicción, lo que le permite decir lo indecible sin clausurar el sentido. Por ello, Adorno remitía a un materialismo sin imágenes en el que la mímesis permitiera actualizar lo no realizado, a saber: la coexistencia sin violencia de lo no idéntico en el despliegue de una dialéctica y una estética modificadas, así como una imaginación indócil que articule la promesa de felicidad no integrable a la falsa totalidad. 
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