
  
    
      [image: Cubierta]
    

  


  
    Gabriela Goldstein • Carlos Weisse


    Arte y estética


    Psicoanálisis de la creación


    PRIMERA EDICIÓN


    
      
        [image: Ediciones Biebel]
      

    

  


  
    
      Índice


      
        	Cubierta


        	Portada


        	Dedicatoria y agradecimientos de Gabriela Goldstein


        	Dedicatoria y agradecimientos de Carlos Weisse


        	Prólogo


        	Introducción


        	Capítulo I. Pulsión y destino de sublimación. Carlos Weisse


        	Capítulo II. La creación: sublime, ominoso y poético. Gabriela Goldstein


        	Capítulo III. Sublimación y fantasía: Leonardo Gabriela Goldstein


        	Capítulo IV. Freud y Gradiva. Destellos mágicos de vida Gabriela Goldstein


        	Capítulo V. Para una discusión sobre arte y psicoanálisis. Carlos Weisse


        	Capítulo VI. La experiencia estética: sueño, ensueño y percepción. Gabriela Goldstein


        	Capítulo VII. El objeto y el concepto en el arte contemporáneo. Carlos Weisse


        	Capítulo VIII. El masoquismo y el arte. El castigo de Marsias. Carlos Weisse


        	Capítulo IX. El enigma femenino agonizante: “el amor, après-coup”. Gabriela Goldstein


        	Capítulo X. El tiempo de lo bello: Freud y la transitoriedad Gabriela Goldstein


        	Capítulo XI. Vacío y pulsión en la obra de arte Carlos Weisse


        	Capítulo XII. Angustia, duelo y sublimación Relaciones entre el duelo y la pintura de Giorgio de Chirico. Carlos Weisse


        	Capítulo XIII. La pasión en el arte. Carlos Weisse


        	Bibliografía general


        	Sobre este libro


        	Sobre los autores




        	Otros títulos de nuestra editorial


        	Créditos

      

    

  


  
    A Gabriel

  


  
    
      Agradezco a la posibilidad de citar parte de mi artículo en el libro Sueños y percepción, editado por Fernando Gómez, en editorial APA en el capítulo V. También a las coordinadoras de Seminarios Winnicott, por la posibilidad de citar parte de la conferencia y publicación en el capítulo IV. Mi especial agradecimiento a editorial Vergara: el artículo “El amante” en el capítulo VIII de este libro está inspirado en la publicación en dicha editorial. Mis escritos aquí publicados forman parte de un recorrido en el que sigo trabajando, entre psicoanálisis, arte y estética. Un recorrido que sigue adelante, en el cual nos hemos encontrado con Carlos, en trabajos e investigaciones fructíferas, como este libro.


      Agradezco a los colegas y amigos de nuestro grupo de investigación sobre “Arte y Psicoanálisis” de la Asociación Psicoanalítica Argentina, con quienes seguimos trabajando con gran dedicación en nuevos proyectos. A mis amigos del arte, muchas gracias, y a Lucas Fragasso, Jorge Kury, Jaime Szpilka y Adolfo Benjamin, por el diálogo y apoyo constante. A mi familia, que siempre está amorosamente. A Gabriel. A Raquel y a Néstor, aunque no está aquí. A Isa y Lola, Immanuel y Alejo, a Lorenzo, Raphael y Lucinda, que son el amor más grande.


      En la vida hay encuentros afortunados, como el que produce este libro, encuentro con Carlos, con el arte y el psicoanálisis.


       


      Gabriela Goldstein

    

  


  
    
      A Alicia Levin, el amor de mi vida

    

  


  
    
      Agradezco a la revista de la AEAPG la posibilidad de publicar artículos ya publicados por mí tales como “Pulsión y destino de sublimación”, de la misma manera que a la revista de APA el artículo “Angustia, duelo y sublimación en la obra de Giorgio de Chirico”. Agradezco a mi coautora Gabriela Goldstein, con quien tenemos una larga trayectoria en el dictado de cursos de Arte y Psicoanálisis. De la misma manera agradezco a los amigos y colegas del grupo sobre Arte y Psicoanálisis de la APA con quienes seguimos trabajando febrilmente.


      Agradezco particularmente a mi familia el amor que me dan, a mis hijos Federico, Mariana, Bárbara, Diego y Pablo y a mi nieta Florencia.


      Agradezco el encuentro afortunado con Gabriela en este libro.


       


      Carlos Weisse

    

  


  
    PRÓLOGO



    Gabriela Goldstein y Carlos Weisse, dos prestigiosos y avezados psicoanalistas, intentan en este amplio y profundo escrito acercar una vez más el psicoanálisis al arte, siguiendo la estela de muchos antecesores ilustres, S. Freud, M. Klein, J. Lacan entre otros, quienes muy pronto comprendieron el enriquecimiento recíproco que este acercamiento implicaba. Una cuestión clave en esta interacción es el tema central con el que comienza este libro: el tema de la sublimación. Un concepto duro y difícil de poder abordar en todas sus aristas, de una manera similar a la que es difícil de abordar el tema de la pulsión (Trieb). Siempre nos topamos con esa dificultad en las cuestiones límites, en donde se presenta la exquisita y al mismo tiempo casi imposible tarea de querer dar cuenta del salto, casi salto mortal, por el hiato que se establece, entre el puro ente biológico –suponiendo que existe en su pureza natural– y el sujeto de la cultura en su constitución humana espiritual. Salto mortal entre el sujeto en su racionalidad animal con fines de supervivencia, y el sujeto de un conflicto ontológico, que implica a un sujeto de un deseo infinitamente insatisfecho por el atravesamiento del orden simbólico, y que padece de una paradoja ética constantemente soslayada entre el bien moral que hay en el mal natural y el bien natural que hay en el mal moral.


    Así podríamos parafrasear a Freud, cuando en su obra cumbre La intepretación de los sueños, nos recuerda el conocido enunciado que “Du sublime au ridicule il n’y a qu’un pas”, lo que afecta al arte en todas sus manifestaciones y a la sublimación misma en ese salto insólito entre lo más bajo y lo más elevado. Y vale la pena destacar entonces que la cuestión de la sublimación, desde la deuda freudiana por su nunca publicado trabajo metapsicológico al respecto, padece de una singular orfandad. La teorización es árida y ambigua, y las referencias faltantes de la autoridad del maestro (Magister dixit), producen un conjunto de proposiciones inconsútiles de difícil unificación. Y por otro lado es como si la deuda misma, casi como karma destinal, diera cuenta de lo esencial de la cuestión, ya que la sublimación misma es producto tanto de una deuda del padre –Freud en este caso– como de una deuda con el padre mismo. Y de allí también la pregunta si la sublimación responde a una deuda con la pulsión (Trieb), lo que esta perdió en la transformación del puro “Instinkt” (sujeto de una racionalidad animal con fines de supervivencia) o si responde a una deuda eterna con la ley (en tanto la estructura edípica nos atrapó en la paradoja lógica de la ética del mal en el bien y del bien el mal). Como si el sujeto estuviera ontológicamente siempre en falta con el ser –diferido, como diría J. Derrida– y por ende constituido como un interminable deseo de ser, que como imposible realización constituyese la “falta” misma que se postula como ley.


    Efectivamente, el tema tiene otra genealogía y otra perspectiva en función del tipo de interrogación. ¿Simbolizar es sublimar, o porque nos atraviesa lo simbólico estamos conminados a la sublimación? Así tanto podemos interrogarnos desde la sorpresa de que la sexualidad pueda resignarse en aras de las grandes creaciones culturales, arte, ciencia, filosofía, religión, etcétera, o inversamente, desde la sorpresa que produce que estas manifestaciones de la cultura sigan sosteniendo, sin embargo, la impronta de su pasado sexual pulsional.


    Y otra problemática como consecuencia es que siendo la sublimación según Freud un destino pulsional que se libera de la represión, ya que a diferencia de los síntomas no se plantea como un retorno sustitutivo de lo reprimido, sin embargo puede incitar una apelación a la interpretación del acto creativo mismo, como hace Freud en su trabajo sobre Gradiva de Jensen, o sobre el recuerdo infantil de Leonardo de Vinci en su análisis del cuadro de la virgen, el niño Jesús y Santa Ana. Lo cual evoca que aun eliminada la censura de la represión y de la emergencia de las formaciones sustitutivas, hay algo en lo representado mismo que padece de una falta y de una ausencia, que paradójicamente sostiene a la creación misma. Como que se pinta porque hay algo que no se puede ver en lo visto, o se escribe porque hay algo que no se puede terminar de decir en el escrito, o se hace música porque hay algo que no se puede terminar de oír, o se hace ciencia porque hay algo que no se puede terminar de saber, o se hace religión porque no se puede terminar de contestar a la pregunta esencial desde Leibniz, de ¿por qué el ente en vez de nada? Como que toda correspondencia del logos con el ser se hiciera imposible, en tanto nuestra maravillosa conquista del logos nos induce al ser, al saber, a la verdad, etcétera; inducción que al mismo tiempo nos decepciona con su imposibilidad, en tanto el atravesamiento por el bendito orden simbólico se atasca en la maldición que se gesta en el ser por efecto del habla. Ya que después de hablar solamente se puede hablar de lo que por hablar falta al decir. Así el ser solamente puede ser captado como cicatriz de una pérdida o como promesa en diferido, una y otra vez repetida sin meta ni clausura, ciegamente, de la misma manera que Freud nos habla de la imposible satisfacción del deseo, que pulsiona sin fin en su maravilloso Más allá del principio de placer.


    Esto podría llevarnos a plantear justamente la topología del lugar donde el arte anida y pulula, como emergiendo de tres tipos diferentes de creatividad, una “exnihilo”, fruto de la cosa imposible aún en función del orden simbólico en su interacción con lo imaginario y lo real, y apoyando la construcción del concepto de Sinthome, desde su célebre trabajo sobre Joyce; el síntoma “curado” en la sublimación. Otra basada en la enseñanza de M. Klein, en su trabajo Situaciones infantiles de angustia reflejadas en una obra de arte y en el impulso creador, donde se destaca la vocación artística de Ruth Kjäer como reparación de la ansiedad primitiva de haber destruido el cuerpo materno. Y finalmente, la más ligada al pensamiento freudiano clásico, como resultado de la merma del goce fálico con la madre, que atraviesa la represión y desemboca en un cambio de objeto y de meta.


    Gabriela Goldstein y Carlos Weisse han hecho una incursión exquisita, seria y profundamente meditada sobre estos complejos temas. Y lo han hecho no solamente desde su profundo saber psicoanalítico sino dando muestras también de su vasto conocimiento de la cultura artística universal. De allí que hayan tejido redes formidables para el vacío de ese salto mortal que implica el pasaje de la naturaleza a la cultura, tocando, en los diversos capítulos de esta, temas tan importantes como la sublimación, el arte y la creación, el enigma femenino, la transitoriedad, el objeto en el arte contemporáneo, el masoquismo en la creación, el vacío y la pulsión y la angustia y el duelo. Todos ellos magníficamente ilustrados con ejemplos del arte que destacan la maestría de los autores en ese terreno.


    Y finalmente este acercamiento implica a mi juicio también una particular posición en la cura, que la acerca más al fenómeno artístico que a la dureza de las ciencias positivas. ¿No dijo acaso Freud que los artistas, escritores y poetas han sido nuestros principales inspiradores, donde hemos bebido para nuestras posteriores severidades conceptuales, Sófocles, Shakespeare, etcétera? ¿No dijo Lacan que debíamos abandonar nuestra concepción de análisis aplicado al arte, hablando mejor de la aplicación del arte a la cura psicoanalítica, en sus trabajos sobre Hamlet, sobre Marguerite Duras y sobre Joyce? ¿Y acaso no nos enseñó Freud que todos tenemos en el núcleo de nuestro ser a un artista incesable que se llama nuestro inconsciente?


    Por eso debemos considerar como esencial a la famosa novela familiar del neurótico de la que Freud tan bien describió, al sujeto neurótico como escritor fallido, al que como analistas debemos asistir, primero leyendo y luego tachando y borrando, para poder brindar una hoja en blanco donde pueda establecerse una nueva inscripción. Creo que la lectura de este libro nos animará tal vez a pensar que analizando y analista son dos artistas trabajando juntos en la construcción de una obra inédita, a la que llamamos curación.


     


     


    Jaime Szpilka

  


  
    INTRODUCCIÓN



    Este libro refleja el diálogo sostenido desde hace varios años entre nosotros, donde vamos entretejiendo conceptos, reflexiones y desarrollos innovadores en el arte y también en la clínica psicoanalítica. Desde diversas perspectivas, estos escritos abren un mundo que es ficcional, y se define por esto mismo –al igual que el arte– como vehículo de la verdad, en la medida que la verdad tiene estructura de ficción y que con sus efectos “toca” algo otro, real, inconsciente, como experiencia y como creación.


    Nuestras reflexiones se despliegan, sobre todo, alrededor de un concepton nodal: el concepto de sublimación. Por esto se inicia la lectura de este libro con una puesta a punto del enigmático destino de pulsión, que abre el juego a sus variante y cadencias, y tal vez ensoñaciones. Porque “interrogar el concepto freudiano de sublimación es como navegar en un barco cuyas tablas crujen de debilidad; o, dicho de otra manera, en su definición de sublimación, Freud dejó maderas flotando”: ¿qué es lo que diferencia a la sublimación de los otros destinos, y destaca lo elevado, lo noble, lo inconmensurable y lo grandioso, produciendo una “suspensión del ánimo”? Las preguntas nos llevan a pensar esa dimensión liminal, ese velo de inclusión, que supone una relación de derivación que implica leyes de transformación.


    No proponemos aquí una teoría acabada que dé cuenta de la aportación del psicoanálisis al arte, o de los meandros del arte en su interpretación. Más bien, es algo que escuchamos también en la intimidad del encuentro estético del paciente y analista, encuentro con la potencial sublimación, como el encuentro asintótico con la experiencia estética. Algo siempre escapa. Sin embargo, más allá del encuentro de afinidades, nuestras reflexiones intentan mostrar que en ambos campos disciplinares hay algo ajeno y extraño, que en el arte tiene que ver con lo ominoso, lo traumático y el duelo, y por eso mismo implica la posibilidad de crear un mundo propio, nuevo. El arte, podemos decir, es una estrategia contra la extrañeza del mundo.


    Este libro es una invitación a recorrer, desde lo sublime de la sublimación y su ardua conceptualización, lo extraño, lo ominoso y lo bello, como aquello necesario para que la obra viva. Al decir de Trías, “no puede darse efecto estético sin que lo siniestro esté, de alguna manera, presente en la obra artística”. En cierta forma, en el nacimiento del objeto como tal hay duelo, y también cierta poética. Así aparece un nuevo objeto, que se constituye en un objeto ambiguo, esencia del objeto elevado a la dignidad de “das Ding”, concepto central de arte contemporáneo. En este recorrido que no es ni lógico ni cronológico, a la manera del inconsciente, que como “inconsciente estético” guía la pregunta por la imagen y el lenguaje. Como dice Didi Huberman, la pintura piensa.


    Hemos intentado bucear en la fantasía y la sublimación: el misterio de la creación. Vemos allí cómo la fantasía freudiana se anuda a la creación y a lo que está inexorablemente presente en la fantasía, que es el deseo. ¿Acaso Balzac no ahonda en la pregunta por la creación y el arte moderno, con ese misterioso “je ne sais quoi”? En el arte emerge el pathos de la creación, como lo expone el relato de Balzac, y aparece a su vez en las inquietantes obras de Nicola Costantino. ¿Cómo es que en lo bello aparece lo ominoso? ¿Cuál es el borde que cubre y descubre algo real? ¿Sería algo de la finitud y del ideal, que re-vela el límite de lo bello?


    Siguiendo con los bordes de la fantasía vemos emerger a “la Gradiva” freudiana, la que avanza en estados límites entre el sueño y la realidad, como la ninfa y lo femenino. Es Aby Warburg, historiador alemán del siglo pasado, quien inaugura el estudio de la ninfa en la pintura. Para él, la ninfa identifica la “encarnación del deseo erótico, el pathos, el desenfreno pasional, la locura”. Esas pathosformeln son figuras que contenían la potencialidad de suscitar el “recuerdo de experiencias primarias de la humanidad”. Es lo que resuena en el concepto de “aura” que es problematizado en el arte contemporáneo, pero ¿por qué no aplicar el Angelus Novus al concepto de aura?


    Estética y psicoanálisis, de esta manera inscriben un régimen novedoso que soporta la tensión de opuestos como la eterna compulsa entre pathos y logos, entre lo dionisíaco y lo apolíneo, entre sensación y razón, entre realidad y fantasía, que habilita la construcción de puentes y reaperturas hacia las huellas más tempranas del entretejido psíquico, como la idea de aura, donde acontece la experiencia estética, en medio de una forma de extrañamiento, que ya hemos denominado extrañamiento poético.


    Un acercamiento a la cuestión del objeto y al concepto en el arte contemporáneo nos lleva a la problemática del arte conceptual que utiliza medios no convencionales y de naturaleza efímera, con géneros como la performance, la instalación, el videoarte y el arte en Internet, y que tienen la capacidad de presentar “lo impresentable”. Esta capacidad del arte que se manifiesta en “el objeto ambiguo”, implica al propio observador en la constitución de la obra estética, convirtiendo en un co-creador “activo” de la obra.


    Hemos reflexionado también sobre otros conceptos centrales en la clínica psicoanalítica, como el masoquismo, destino de desmesura que se ubica en el ámbito del fantasma como respuesta al Deseo del Otro: el Otro desea mi cuerpo, el Otro desea mi piel. Y esto se ilumina en la obra “El castigo de Marsias”: Apolo inscribirá en la piel de Marsias su castigo por haberlo desafiado, escribiendo con letras de sangre, o más precisamente con una única letra, el corte que separa la carne de la piel. La piel funciona como una superficie en la que se pueden inscribir significados, o significantes. Como en la obra de arte, la piel se transforma en un palimpsesto, una serie de inscripciones que potencialmente contienen la historia inscrita en ella introduciendo lo real en lo humano.


    El masoquismo interpela también a lo femenino desde otra parte, como sexualidad y amor, que en El amante, de M. Duras, resurge en la figura de la joven aún niña que en su potencia “perversa” contiene en sí los signos de la atracción, y que como la figura de la ninfa es una aparición que porta las claves ocultas del enigma femenino. El “enigma femenino agonizante” es irresistible para el hombre, porque sabe que ese desfallecer recubre el más incomprensible placer (el orgasmo, el goce femenino).


    El tiempo de la angustia y el duelo figura en El escenario pictórico de Giorgio de Chirico, la sublimación, puesto que la muerte de su padre, que se tradujo en un congelamiento del proceso del duelo, se expresó en un estado depresivo del cual es posible que haya sido ayudado a salir gracias a la capacidad simbólica que le posibilitó la adquisición de una estructura significante de carácter plástico. El tiempo y el espacio recuperan su movimiento esencial por el arte, más allá del contexto histórico. Ese espacio, según la definición de Lacan, es “extímico”; es decir, no es ni interno ni externo, es mucho más que una representación superficial; es una dimensión pulsional cargada de significado y potencialidad, que es engendrado por la forma en el arte. Quizás sea el arte contemporáneo el ámbito en el cual el vacío y el silencio se manifiestan como la esencia misma de la expresión, revelando el recorrido de la pulsión en su máxima desnudez.


    La pasión en el arte, se expresa en el hecho de que la existencia de la obra supone un sujeto autor, lo cual implica que alguien nos muestra algo, es decir, hay un deseo, un deseo enigmático que impulsa la pasión de crear. Por ello, la obra de arte es producto de la pasión de crear conducida por el deseo enigmático del artista.


    Este recorrido de los escritos, además, nos da la clave para pensar aspectos del psicoanálisis contemporáneo. Esto implica acercarnos más a las representaciones artísticas del arte actual para dar cuenta del cambio en la historia del arte, y los emergentes que surgen en relación al psicoanálisis. Y a su vez, reponer, a partir de los clásicos, aquello indecible que resiste.


    Desde este punto de vista se podría contraponer el pathos del progresismo histórico de la mayoría de las vanguardias, con lo que López Anaya llama “la estética de la incertidumbre”, puesto que el arte es un objeto que afecta el pensamiento estético, lo que implica hacer de la indefinición la característica esencial de la belleza.


    Este objeto convertido en nuevo paradigma del arte consiste en la operación de haber sido arrancado del universo. Es aquí entonces donde acontece la apertura del ser, lo estético se expresa como acontecimiento ontológico, la poiesis, generando el goce estético del espectador. Este goce suspende, en el límite, el marco que organiza el mundo, que alude al vacío de la Cosa, pues este goce es la posibilidad de contornear la apertura de un mundo del que el objeto de arte es el límite y el borde. Este objeto funciona como marco que abre un mundo, a las cosas del mundo, y la emergencia del sujeto en resonancia con el saber inconsciente del espectador. Si iniciamos con la puesta a punto de la pulsión y su destino más enigmático, la sublimación, la tapa del libro, con el Laocoonte y el último capítulo, nos recuerdan la pasión del arte que es, a su vez, el amor más grande.


     


    Los autores

  


  
    
Capítulo I 
 PULSIÓN Y DESTINO DE SUBLIMACIÓN 

 Carlos Weisse



    Interrogar el concepto freudiano de sublimación es como navegar en un barco cuyas tablas crujen de debilidad; o, dicho de otra manera, en su definición de sublimación Freud dejó maderas flotando.


    La relectura de todos los pasajes donde es citada la sublimación revela la falta de una teoría coherente y la –tal vez– pérdida desgraciada de un escrito sobre su metapsicología.


    Las preguntas que suscita no pueden ser más heterogéneas y fundamentales, a saber: ¿cuál es la relación entre lo sexual y lo no sexual? ¿Es la sublimación un destino de la pulsión? Y si es así, ¿qué es lo que la diferencia de los otros destinos? ¿Su mecánica abarca solamente al fin o implica también al objeto? El reconocimiento social del que Freud habla repetidamente, ¿es un aspecto esencial de la sublimación? ¿Cuál es el lugar de la función paterna en el mecanismo de sublimación? ¿Por qué el nombre de sublimación?


    Comenzaremos por la última pregunta. La apelación a la química para designar algo tan heteróclito resulta asombrosa; también la relación evidente entre la forma sustantivada del verbo sublimar y el adjetivo sublime.


    Desde la nomenclatura química, la sublimación alude al paso de una sustancia del estado sólido al gaseoso. Implícitamente, esto sugiere la idea de sutilizar una masa densa y, en términos equivalentes, realizar una acción elevada, tanto ética como estéticamente, valorada por el medio social y que conlleva un progreso en la espiritualidad.


    Lo sublime, en cambio, como forma adjetivada, obliga a citar a Kant, aunque el antecedente más antiguo es el tratado Sobre lo sublime, erróneamente atribuido a Longino, donde la sublimidad se define como una excelencia del lenguaje.


    En la disputa entre la escuela de Apolodoro de Pérgamo, que consideraba la retórica una ciencia, y los discípulos de Teodoro de Gadara, que la veían como una actividad creativa del arte, el pseudo-Longino toma partido por esta última posición.


    Este escrito tuvo una enorme influencia sobre Boileau y su época. Sin embargo, fue en el siglo XVIII cuando se introdujo un cambio radical en la interpretación, comenzando con Silvain.


    Silvain aseguraba que lo sublime no podía definirse en función de la grandeza o lo patético, sino en relación a lo infinito. Posteriormente, Burke sostuvo que mientras lo bello produce deleite, lo sublime genera lo que él denomina “terror deleitable”, donde el alma queda embargada por el terror de lo sublime. Kant, por último, destacaba la diferencia entre lo bello, cuyo ser es finito, acabado y mensurable, y el carácter infinito, inacabado e inconmensurable de lo sublime. Además, agregaba que la satisfacción de lo bello surge de la representación de la cualidad, en tanto que la representación de lo sublime es tributaria de la cantidad.


    Lo sublime plantea un placer indirecto; no es sublime en sí mismo sino en cómo se refleja en el espíritu, de tal modo que nuestra imaginación no lo puede comprender. Así, en la contemplación de lo sublime, el hombre se eleva por encima de los sentidos.


    Si lo bello es coincidencia entre forma y contenido, lo sublime, en cambio, surge por su divergencia, quedando abolida la armonía entre la imaginación y el entendimiento.


    Kant está en desacuerdo con Burke al negar que el sentimiento de terror intervenga en la experiencia de lo sublime. Por el contrario, afirma que, así como el individuo seducido por los apetitos no puede juzgar lo bello, el individuo subyugado por el terror no puede juzgar lo sublime.


    Lo sublime se opone a lo vulgar, a lo simplemente agradable e interesante, a lo meramente irónico o amable. Destaca lo elevado, lo noble, lo inconmensurable y lo grandioso, produciendo una “suspensión del ánimo”.


    Para darle un sentido estrictamente psicoanalítico al término que nos ocupa, debemos recortar distintos sentidos del camino recorrido en la filosofía y la química para ceñirlo a nuestro plano.


    En cuanto a lo químico, diremos que existe un paralelismo entre el estado sólido de la materia y la realización sexual directa. Inversamente, la sutilización al estado gaseoso se convierte en una metáfora de la sustitución de esa realización directa por un tratamiento espiritualizado. Si nos remontamos al origen del término espíritu (spiritus), concluimos que designa al soplo, al aliento, a la exhalación, cuyo parentesco con el estado gaseoso es obvio. Es decir, lo sólido es a lo gaseoso como la carne es al espíritu.


    Preguntarse sobre estos dos estados (sólido-carne/gaseoso-espíritu) conduce a dos alternativas que implican un velo de inclusión y un velo de exclusión. El velo de exclusión retoma la tradición del idealismo alemán (espíritu vs. naturaleza) o su derivación lógica (cultura vs. naturaleza), y así vemos perfilarse en esta oposición toda la temática freudiana del malestar en la cultura.


    “La palabra ‘cultura’ (Kultur) designa toda la suma de operaciones y normas que distancian nuestra vida de la de nuestros antepasados animales, y que sirven a dos fines: la protección del ser humano frente a la naturaleza y la regulación de los vínculos recíprocos entre los hombres”, tal es la definición de Freud en la obra mencionada.


    Encontramos aquí la oposición entre el estado animal y el estado humano, que se aproxima a la oposición levistraussiana de naturaleza-cultura y que no pasa rigurosamente por la oposición hombre-animal, sino entre cultura y no cultura, como plantea el autor en Lo crudo y lo cocido, y que atañe fundamentalmente al dominio del fuego.


    Esto se relaciona con otro trabajo freudiano primordial en relación a la cultura, “Sobre la conquista del fuego”. En este texto, Freud plantea la conquista del fuego por los hombres primitivos, centrándose en el control, el dominio y la domesticación del fuego. El fuego a dominar es el del cielo, no el técnicamente obtenido, ya que el primer fuego no habría sido obtenido por manipulación, sino por la domesticación de un fuego espontáneamente producido. Esto es coherente con el recurso que hace Freud al mito de Prometeo, quien no es un productor de fuego, sino un ladrón del mismo. Más adelante, Freud sostiene que la condición para apoderarse del fuego es la renuncia al placer (de tinte homosexual) de apagarlo mediante el chorro de orina.


    Freud trata al mito como una formación del inconsciente, como un sueño muy deformado a partir del cumplimiento de un deseo. Mientras que en el sueño se trata de un deseo individual, aquí se trataría del cumplimiento histórico de un deseo o de una dialéctica histórica que gira en torno al deseo. Parafraseando el trabajo del sueño, se podría hablar del trabajo del mito.


    Esta tesis coincide con la que había desarrollado tres años antes en “El malestar en la cultura”. En esta obra, Freud aborda la sofocación de las pulsiones como origen y motor del movimiento cultural, sosteniendo que en el conflicto pulsional entre Eros y la pulsión de muerte, esta última debe ser suprimida o dirigida hacia el exterior. Para poder cumplir dicha función, Eros debe ser canalizado, inhibido en su meta sexual, es decir, sublimado. Esto implica la consecuencia de la lucha entre Eros y Tánatos en el interior de Eros, y en este proceso el individuo será sacrificado a la sociedad en términos de renuncia a la satisfacción directa de sus pulsiones.


    El velo de inclusión, en cambio, supone una relación de derivación que implica leyes de transformación. Es decir, el destino libidinal sublimatorio se deriva de la pulsión sexual, cambiando sus fines y sus objetos.


    Estos dos caminos divergen y, si se observa bien, en el primero de ellos la sublimación coincide con la represión, mientras que en el segundo no aparece ningún movimiento represivo. Esto sugiere que el concepto de pulsión sostenido en cada una de estas dos posibilidades tiene un distinto estatus teórico. En el primero, la pulsión está más acentuada en su monto económico (en su Drang) y en su fuente, y más cercana al concepto de instinto. En el segundo, se pone más énfasis en el fin y el objeto, haciendo la pulsión más tributaria de una gramática, es decir, de las vicisitudes de la lengua.


    Con respecto al seguimiento realizado en el campo de la filosofía, y aludiendo a “Lo sublime”, es necesario destacar la referencia del autor a lo que denomina la excelencia del lenguaje al considerar el arte de la retórica a la manera de Teodoro de Gadara. En efecto, son los tropos de la lengua los que ilustran las argucias del lenguaje, o, dicho de otra manera, la condición de la representabilidad de las mociones pulsionales. En cuanto a la concepción de Kant, debemos decir que el concepto de sublimación engloba tanto la categoría de lo bello como de lo sublime. Sin embargo, lo bello está más del lado de la armonía de forma y contenido, de la expresión de la bella forma, y está más cercano, por lo tanto, al concepto de narcisismo. Lo sublime, en cambio, es tributario de la imposibilidad del placer directo, de lo inconmensurable pulsional, y hace referencia particularmente a la dimensión ética de la sublimación.


    La derivación de la carne al espíritu, la representabilidad pulsional sostenida por los tropos de la lengua y la experiencia de lo sublime son formas de nombrar un trabajo psíquico, una exigencia de transformación que tiene como efectora la maquinaria significante.


    Si tanto la fuente como el Drang se mantienen estables en todas las transformaciones, concluimos que el proceso sublimatorio aparece como derivación de los otros dos elementos de la pulsión: el fin y el objeto. Según Freud, las pulsiones tienen funciones vicariantes, es decir, realizan fácilmente cambios de vía. Pero, ¿cuál es la vía que permite el pasaje hacia la espiritualización? Precisamente, los tropos de la lengua, aquellos que posibilitan atrapar en sus redes la experiencia de lo sublime.


    En la sublimación, la pulsión se satisface, pero esta satisfacción es paradójica, ya que se alcanza una meta que no es la natural. Esto revela la naturaleza esencial de la pulsión: no tiene un objeto natural, sino que se dirige a lo que Freud en el “Proyecto” denominó La Cosa (Das Ding).


    A diferencia de la represión, la sublimación no presenta obstáculos a la circulación de la energía libidinal. Podemos usar una metáfora eléctrica y decir que es la buena circulación de la energía por la red conductora del lenguaje. No podemos ignorar que la lengua es el soporte de la energía pulsional, ya que es Freud mismo quien homologa los movimientos de la pulsión a las transformaciones idiomáticas, como el pasaje de la voz activa a la voz pasiva, pasando por la intermedia reflexiva.


    Si llamamos “goce” al placer autoerótico que implica la descarga masturbatoria o al goce del cuerpo de la madre, debemos concluir que el acceso a la palabra impone un desvío, un acotamiento, una interdicción, al someter sus avatares a las leyes del lenguaje. Hay una sublimación del goce, una volatilización de la carne, una espiritualización en las operaciones posibilitadas por los tropos y las figuras de la lengua.


    Vemos entonces que en el circuito autoerótico se ha establecido un desvío energético a través de las redes del lenguaje. Este desvío coincide con otros, ya que la lingüística define a las figuras de la lengua como “desvíos de una expresión original considerada más simple”. Es esta doble potencia del desvío la que lo convierte en el nódulo esencial de la sublimación.


    No está de más recordar que cuando Freud quiere dar una imagen global del psiquismo, lo representa como un gran desvío de lo que sería un arco reflejo primitivo, una gran cuña entre el estímulo y la respuesta.


    El goce es otra manera de nombrar la pulsión, y esto nos enfrenta a la problemática del desvío, del rodeo de la pulsión y del medio necesario para que dicho rodeo se efectivice, o lo que es lo mismo, al problema de la transcripción.


    EL PROBLEMA DE LA REPRESENTACIÓN



    El problema fundamental de la representación radica en la posibilidad de que una experiencia sexual (traumática) sea capturada en un sistema de signos, lo que implica la convergencia de dos series heterogéneas. Este proceso, denominado por Freud “transposición” (Entstellung), representa la inscripción psíquica del suceso traumático, es decir, la inscripción de un goce traumático experimentado en un momento inadecuado para la capacidad elaborativa del sujeto. Esto implica un hecho estructural, no fortuito: el desafortunado encuentro con la sexualidad, que siempre resulta fallido.
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