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La completa mercantilización del mundo del arte y la consolidación de un nuevo 
panorama donde la especificidad de la categoría “obra de arte” parece haber perdido 
su antiguo prestigio y nitidez, constituyen los temas centrales de L’arte espansa. La 
expansión a la que hace referencia el título volvió difusa la noción de arte y la proyectó 
sobre cualquier espacio social. Ya no son claras sus diferencias respecto de la 
publicidad, la decoración o el diseño industrial. Por otra parte, los artistas se han 
convertido en “marcas” y se posicionan en el mercado como figuras del espectáculo. 
Esta situación es el resultado de un largo proceso que, para Perniola, se inicia a partir 
de la emergencia del Pop Art. Los artistas se volvieron celebridades, la figura del crítico 
o del teórico se hundió en la insignificancia y un conjunto de mediadores culturales – 
galeristas, curadores, coleccionistas, subastadores - se convirtieron en los verdaderos 
jueces de la legitimidad dentro del mundo del arte. 

Desde un plano estético, pareciera que la tesis hegeliana de la “muerte del arte” 
consigue captar bien las condiciones del presente. Al mismo tiempo, la inflación que 
sufre el perfil del artista individual impresiona como un hiperbólico triunfo de las 
concepciones del romanticismo de los siglos XVIII y XIX que privilegiaban la 
subjetividad creadora. Pero, de manera paradójica, en el nuevo panorama se borró 
también la diferencia entre artista y no artista, puesto que una de las consecuencias del 
Pop fue que cualquiera puede autodenominarse artista sin que la legitimidad de esa 
pretensión pueda ser cuestionada. Para aspirar a esa categoría ya no es preciso exhibir 
una trayectoria, sostener una poética, poseer una habilidad artesanal, tener una 
formación y ni siquiera realizar una obra (el arte conceptual llegó al punto de impulsar 
un arte sin obra).   

El mundo del arte está siendo devorado por sus propias contradicciones internas, 
sostiene Perniola. En el primer capítulo de su libro dedica considerable espacio para 
contrastar dos episodios que juzga cruciales para ejemplificar la crisis del arte 
contemporáneo. El primero fue un proyecto de la galería Saatchi de Londres, una de 
las más relevantes del mundo en su género, que incorporaba a su página web a 
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cualquiera que dijera ser artista. La propuesta se restringió luego, puesto que para 
aparecer publicado se debía pasar por un proceso previo de selección.   

El segundo episodio tuvo lugar en la edición 2013 de la Bienal de Venecia convocada 
bajo el título: “El palacio enciclopédico”. Su curador, Massimiliano Gioni, seleccionó 
158 “artículos” (ya no los denominaba “obras”), algunos de los cuales Perniola 
describe a lo largo de varias páginas. Se trataba de proyectos de todo tipo difícilmente 
asimilables a lo que convencionalmente se denominaba arte y pretendían ampliar el 
campo y ofrecer una selección a la vez arbitraria y comprensiva. La idea se inspiraba 
en el ambicioso plan de un poco conocido estadounidense quien diseñó un museo, 
nunca construido, donde pretendía exhibir todo el conocimiento humano. El catálogo 
de la muestra no incluía intervenciones críticas, sino textos de cualquier otro género 
(narraciones, testimonios, etc). Esta Bienal señaló un cambio de paradigma que, según 
Perniola, puede compararse con la irrupción del Pop habitualmente asociada a una 
exhibición de 1964 que tuvo lugar en la galería de Leo Castelli en Nueva York. Esta 
edición de la Bienal cierra entonces un período que abarcó medio siglo y abre un otro 
que el autor denomina fringe. En él predominan los contornos borrosos, lo periférico 
puede ubicarse en el centro en cualquier momento y donde no es preciso ser un artista, 
mostrar obra o cumplir con los requisitos de legitimación tradicionales. 

Ese nuevo período, signado por el populismo cultural y en el que la obra no es una 
credencial suficiente, despliega a la vez estrategias teóricas de justificación y 
comerciales de promoción. El anti-arte de las vanguardias históricas se volvió 
completamente institucional e incapaz de preservar su potencial crítico. Ahora todo 
puede ser arte, afirma Perniola en su segundo capítulo, basta con que alguien lo afirme 
así. Viejas nociones como la de originalidad o belleza han caído en desuso. Contra 
visiones como la de la socióloga francesa Nathalie Heinrich quien lanzó el concepto 
de “artificación” para indicar la sobrevaloración del arte y su expansión ilimitada (arte 
de los enfermos mentales, de los niños, de los animales, etc.), Perniola propone la 
categoría de “artistización” (artistizzazione). Nada es arte en sí mismo. Los esfuerzos 
filosóficos de la estética para definir el arte y captar su esencia ya no conducen a ningún 
resultado. Se vuelve preciso dirigir la mirada hacia un proceso cultural en rápido 
cambio, donde los artistas se designan a sí mismos, el mercado se volvió un actor 
central y las obras exigen un acompañamiento hermenéutico sin el cual no pueden 
sostenerse. Este proceso generó una multiplicación inaudita de ferias, bienales, museos 
de arte contemporáneo, artistas y tendencias mientras abre la posibilidad para que 
cualquier creador marginal ocupe posiciones en el campo.  

El tercer capítulo del libro gira en torno de las teorías del psiquiatra Hans Prinzhorn 
(1886-1933) sobre el arte de los autistas y los esquizofrénicos. Perniola conecta estas 
producciones con el Art Brut defendido por Jean Dubuffet (1901-1985) para quien 
sólo los marginados sociales y psíquicos podían hacer verdadero arte. En los años 1990 
estas concepciones derivaron en distintas corrientes afines, como por ejemplo el 
Outsider Art. Para Perniola, sin embargo, resulta preciso establecer la diferencia entre 
el arte de un enfermo mental, encerrado en su propio padecimiento, y el que produce 
un artista.  En el capítulo siguiente – casi una conclusión -- se argumenta que con la 
irrupción de un escenario fringe la distinción entre incluidos y excluidos se desmoronó 
y carece de sentido.  
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Otra de las curiosas secuelas de la nueva condición del arte alude a la conservación de 
las obras contemporáneas. Muchas de ellas no sobreviven porque están realizadas 
expresamente para perimir o fueron elaboradas con materiales baratos. La 
conservación se volvió documentación, más adecuada para mantener registro de las 
acciones, performances e intervenciones de todo tipo que caracterizan a un arte en el 
cual también se revitalizó la idea romántica del fragmento vis-à-vis la obra acabada 
predominante en la tradición occidental. El siglo XX que llevó a un clímax las ideas de 
novedad y actualidad del arte puede dejar como herencia solo ruinas, en claro contraste 
con el arte de los siglos previos. El arte contemporáneo, señala el autor, se burla de sí 
mismo y a la vez se burla de los valores estéticos del pasado. Pero esta actitud no puede 
sostenerse en el tiempo. Su impacto se diluye; se trata de una operación quizá ya 
agotada por Marcel Duchamp hace ya cien años. 

Como balance ambivalente, Perniola considera que el arte contemporáneo es para-
político (no auténticamente político, y en esto también encuentra una herencia 
romántica) y está animado por una ampliación populista de sus fronteras a partir de la 
cual todo puede ser obra y cualquiera puede llamarse artista. La inversa también resulta 
válida: nada es arte y nadie un artista. El giro fringe se insinuó ya en las vanguardias 
históricas del siglo XX, pero tomó verdadero impulso en los años sesenta. La 
culminación de este proceso, para el autor, se hizo manifiesta en la Bienal de Venecia 
de 2013. 

En un epílogo, el autor comenta la siguiente edición de esa Bienal, que tuvo lugar en 
2015 bajo la dirección de Okwui Enwezor, estadounidense oriundo de Nigeria, donde 
se realizaron lecturas de El Capital de Karl Marx. Allí también proliferaron artistas 
profesionales, pero en un nuevo sentido: egresados de universidades (de carreras de arte 
o de otras, como la premiada Adrian Piper, filósofa y autora de diversas obras en la 
disciplina). Emerge, entonces, un artista-profesor-intelectual, vale decir, un académico 
diferente del artista académico que conoció la tradición. Otra nota distintiva es que los 
artistas provienen de todo el mundo, pero terminan su perfeccionamiento y lanzan sus 
carreras internacionales desde los centros representados por EE. UU. y el norte de 
Europa (Perniola lamenta que Italia ya no figure en la geografía del arte). 

L’arte espansa es un ensayo que discute la deriva del arte contemporáneo y se muestra 
implacable a la hora de denunciar sus imposturas y su caída en la sociedad del 
espectáculo y de la cultura comercial. Escrito por un especialista en estética, critica la 
banalización del mundo del arte y el declive en su seno de todo pensamiento crítico. 
Sus tesis, animadas por una indignación poco novedosa, se pueden discutir, pero 
indudablemente se encuentran bien argumentadas y fundamentadas en un aparato 
erudito actualizado.  

Una evidente virtud de esta obra consiste en la combinación de reflexiones teóricas 
con asociaciones ligadas a la actualidad del arte y a su historia; pero en ocasiones dicha 
virtud amenaza con volverse un defecto pues Perniola dedica largas páginas a exponer 
distintas poéticas o puntos de vista, no siempre indispensables para su argumento. 
Otro problema del libro es que pretende abarcar demasiados fenómenos y esto debilita 
sus objetivos centrales. En ocasiones deja la impresión de que, siempre manteniendo 
un discurso a la vez coherente, crítico e informado, el autor salta de un tema a otro sin 
agotar ninguno. 



RESENHA 
 
 
 

ARTEFILOSOFIA, Nº22, JULHO DE 2017, P. 192-195  HTTP://WWW.ARTEFILOSOFIA.UFOP.BR/ 
 

195 

Perniola no se deja influir por el esnobismo ni hace concesiones intelectuales, aunque 
su enfoque general no es enteramente original puesto que desde hace años se publican 
trabajos que embisten contra lo que consideran una nueva superficialidad de la cultura 
visual, ya completamente integrada al giro financiero y a la publicidad centrada en sus 
agentes antes que en sus realizaciones. L’arte espansa se ubicaría en un terreno 
intermedio dentro del panorama de la reflexión estética: es crítico pero no está escrito 
desde una perspectiva cultural radicalmente conservadora. No comparte el optimismo 
de muchos agentes del mundo del arte. Ofrece una mirada derivada de un íntimo 
conocimiento del panorama artístico de la actualidad nada hostil a la teoría sino 
arraigada en ella.  

 


