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			PRÓLOGO

			Cuando se trata de arte surge, casi inmediatamente, para quien decide considerar una creación humana, la cuestión de su derecho al valor intrínseco que solemos atribuir a las obras de la contemplación. Arte sin relación alguna con un valor de cierta especie es inconcebible. Para ser lo que llamamos arte clásico, ya por su belleza, ya privado de ella por lo capaz de reemplazarla en ciertas circunstancias, tendrá que poseer la majestad que se vale por sí sola sin necesidad de auxilio externo. Así es que ocurre que no reconocemos como arte más que aquello capaz de imponerse e importar por sí mismo de una vez por todas. 

			Sin embargo, también las grandes obras pertenecen a una historia que las despliega en convertirse poco a poco, en medio de circunstancias vacilantes, que no saben bien lo que guardan en sí para llegar a ser aquello que solemos esperar. Como propiamente no hay arte del todo fracasado, las etapas que la actividad artística recorre antes de llegar a sus metas reconocibles como tales, los trabajos de su surgimiento cabal revelan, hasta cierto punto, lo que podrían ser todavía más adelante. Describir esta vía de proceder hacia los valores indiscutibles es la tarea de ciertos modos característicos de la pintura y también de otras artes históricas. 

			La presente publicación de Waldemar Sommer da a conocer hábilmente diversos aspectos del proceso mediante el que surge, adelanta y efectúa la pintura ingenua en diversos países, entre los cuales se encuentra el país propio y nuestro. El libro Ingenuidad y creación está dedicado principalmente a períodos y autores que antecedieron a las épocas clásicas de las respectivas historias nacionales del arte. Las pinturas y los pintores individuales de las naciones seleccionadas por el experto autor culminan con una serie de trabajos y resultados obtenidos por las artes chilenas.

			El libro del crítico está ordenado en torno a la manera en que varía la madurez de los talentos y de la genialidad reconocidos por Sommer. La pintura llamada ingenua, y su valor, precede a las épocas de la genialidad cabal. Hasta cierto punto, su progreso anuncia la dirección de su crecimiento, aunque nuestro crítico piensa que no puede reemplazar a la meta que acaba sustituyéndola. La originalidad del libro de Sommer depende tanto del punto de vista que la investigación adopta como de la claridad de los problemas descritos. Su contenido nos encamina hacia un conocimiento original del camino que han recorrido las obras maestras que contemplamos habitualmente con estupor y gratitud.

			Carla Cordua, filósofa

			Premio Nacional de Humanidades y 

			Ciencias Sociales de Chile, 2011
Santiago, 2022

		


		
			Consideraciones 
generales







			Hombre y artes visuales parecen querer identificarse. Nacen cuando domina la imagen. Así, ellas surgen fugaces, relampagueantes, optativas, dentro de la mente humana, cuya sensibilidad pasa a darle forma. De ese modo, unidos al remoto inicio de vida racional en la Tierra, ya surgen testimonios de actividad artística. Y, junto con ello, se manifiesta la capacidad de transfiguración expresiva del entorno, por igual inanimado y viviente. Desde entonces, el poder de hacer efectivo lo ilusorio no solo corresponderá a producir una imagen de lo real, sino a crear la realidad de las imágenes, como afirmará Gilson en pleno siglo XX. Ese hecho, indeleblemente unido a su consiguiente decantación formal, constituiría el meollo del fenómeno estético. 

			Pareciera que los primeros intentos rupestres se vertieron a través de los medios respectivos más rápidos y directos. Vale decir, en dos dimensiones: la pintura con su héroe, el animal por cazar; tridimensional: la escultura con la mujer, como protagonista fecunda. Si bien el número de aquellas obras resulta suficiente para orientarnos, es muy probable que resten otros testimonios por descubrir. Eso sí, ya desde aquellos tiempos tan lejanos la totalidad de los trabajos dignos de calificarse como obras maestras ostenta una plenitud, una autonomía, una integridad donde nada falta ni nada sobra, exhalando una atmósfera de perennidad que se mantiene imperturbable, superando los tiempos y brillando por sí mismo en la historia. Así, la variada riqueza de sus características formales y anímicas conduce más allá de los ámbitos habituales nuestros. Si detenemos en ellos la mirada, nunca nos dejarán indiferentes. 

			Pero el hombre paleolítico y sus necesidades de subsistencia no solo crean en los frescos una imagen de su futura presa, sino que pretende dar vida real al animal mismo sobre los muros de la caverna. El artista prehistórico convierte su acto por conquistar la Creación, el entorno natural en ritual mágico, integrando al imperativo artístico que lo induce a pintar la invocación plástica de un más allá perdido. Entonces inquietud metafísica y exigencias funcionales se identifican. Al contrario, mucho más adelante el arte egipcio revelará su voluntad de lucha por desprenderse de la naturaleza, convirtiéndola en símbolo.

			Lógicamente, dentro de la lenta evolución cultural del hombre, el punto de vista estético continuó variando dentro de un desarrollo espléndido. Hasta nuestros días, eso ha significado el transcurso de milenios. Así, en la antigüedad griega, arte y naturaleza se identifican. Pareciera que la sagacidad de su pensamiento supo, además, asociar verdad, belleza, emoción, función moral y educativa, extrayendo estas dos últimas de lo universal que tienen las cosas. Sin embargo, ya desde entonces debe tenerse en cuenta que el juicio de los filósofos nos llega, especialmente, a través de la fidelidad a veces cuestionable de la traducción de sus escritos y, peor aún, hasta de la exégesis de esas traducciones. Comencemos con Platón. Para él, “la percepción de la belleza sería una manera de superar la limitación de nuestra inteligencia discursiva, para hacerse cargo de la realidad”. El pensamiento aristotélico, por su parte, habla de que “ante la belleza no resulta posible la indiferencia ni una actitud utilitaria”. Más todavía, para Aristóteles, la influencia del arte en la vida es conmoción de ánimo, catarsis; idea esta que, tantos siglos después, reiterará Nietzsche. Entretanto, San Agustín, a principios de la Alta Edad Media, parece remontarse al concepto de Aristóteles del arte como imitación. Afirma que el artista tiene toda la belleza de la naturaleza para imitarla, pero no como mera copia, sino como continuación del trabajo creador de Dios. Así, de la contemplación de las particularidades de un paisaje, por ejemplo, el artista nos conduce a la idea global de belleza, para nuestro disfrute afectivo de ella. 

			Centurias más adelante, después del descalabro cultural generado por las prolongadas invasiones bárbaras, la normalidad que logró imponerse durante el período medieval imprimió al concepto de arte una dimensión metafísica y social capaz de hermanar a los hombres. Se habla de la belleza de todo el ser irradiada por el universo entero. Según Tomás de Aquino, además consistiría “la máxima belleza de la naturaleza humana en el resplandor del conocimiento”. Después, la modernidad renacentista, haciendo del arte una ciencia del conocer, pareció convertir al artista en creador individual, autónomo, consciente de sí mismo, cuya propia verdad embellece el mundo físico. Al mismo tiempo, se volvió a identificar arte y naturaleza. Así, en la pintura flamenca, los distintos rostros de los personajes se reconcilian en una sola expresión anímica, en tanto que en los retratos itálicos el dolor más profundo se aviene con la propia individualidad del pintor, mediante los rasgos de sosiego y certeza feliz de sus actores. Por su parte, Leonardo da Vinci se refería a la naturaleza contemplativa de la pintura. Hay que señalar, eso sí, que el esplendor del renacimiento y su influencia, prácticamente por demasiado tiempo, hundió en la oscuridad todo el arte medieval.

			Poco después, San Juan de la Cruz tendía a subrayar que un pensamiento humano tiene mayor valor que todo el mundo. Por su parte, los pintores holandeses, de las mismas décadas del 1600, interpretaron con entera libertad la realidad íntima de su ambiente. Durante el siglo XVIII, la Ilustración pasó a establecer la diferencia entre lo placentero y lo sublime, añadiendo el juicio del gusto y de la intuición que no se explican de acuerdo a la razón. La concepción de Kant, entonces, habría ido más allá de Platón, avanzando de lo inconmensurable como lo sublime a lo inconmensurable como lo desmesurado, como lo atemorizante. Supone él que “la libertad de la imaginación creadora procedería de un nivel más alto que el de la propia imaginación”. En tanto que el gusto de la belleza no sería un gozo particular y subjetivo, sino que tendría un alcance universal, mediante la adhesión de los demás hombres. Así el arte pasó a ser un fin en sí mismo, constructor de ámbitos nuevos más allá de la directa realidad. En el caso de Schiller, la obra artística formalmente resultaría un símbolo de la vida y, a diferencia de Kant, armonía de naturaleza y razón. Un por entonces influyente autor dieciochesco, J.J. Rousseau, pese a las limitaciones de su pensamiento, despertó la necesidad imperiosa del regreso a la naturaleza. Preparaba, de esa manera, el terreno tanto para el futuro romanticismo, como para los siguientes realistas decimonónicos de la Escuela de Barbyzon y el paisajismo. 

			Mientras tanto, para Hegel, “la sensibilidad y el entendimiento se unificarían en la intuición, en tanto que la intuición pasaría a ser una forma de inteligencia, un devenir previo de la subjetividad”. Según él, “el arte consistiría esencialmente en una unidad, un modo de compenetración muy íntimo, muy acabado, de un contenido no sensible y de una figura sensible”. Asimismo, le pareció que “el arte correspondería a la manifestación del espíritu en un momento concreto de su desarrollo”. De esa manera, “veía el arte de cada época como expresión del espíritu del tiempo”. A la vez, en general, se trataría de “un perfeccionamiento de la naturaleza realizado por el hombre, para dar gloria a Dios”. También un aporte decisivo que utilizan hasta los artistas de hoy día resulta su definición de la belleza como irradiación sensible de la idea. O esa aclaración que disipa tanto equívoco de conceptos, “respecto a que la definición de belleza no debe ser confundida con la de arte”. En todo caso, Hegel habría dado reglas de cómo las cosas deben ser para cumplir sus funciones, antes que un análisis de cómo son en realidad. 

			Schelling, el filósofo de los románticos, se refería a lo infinito como el principio incondicional del arte, el cual resulta ser una emanación limitada de lo absoluto, revelación de los misterios divinos (estos serían las ideas intuidas realmente), que deben comprenderse exclusivamente con la fantasía. Además, la inspiración artística sería a la vez inspiración y trabajo técnico. Nacido en pleno siglo XIX, dentro de su furia demoledora, Nietzsche y su concepción del arte como liberación, destacó el inconsciente antes que Freud, afirmando la dependencia de la creación artística de los sueños y vinculándola con la sexualidad. Por fin, durante el siglo XX propuso Heidegger que “las obras de arte despertarían el sentido del misterio del ser” y “solo se contempla lo que asombra.” Asimismo, tiende a subrayar la dimensión simbólica del trabajo artístico, agregando que “todo arte es poesía”. 

			Y, precisamente, solo hasta este punto llegamos en nuestra incompleta y fugaz aproximación al desarrollo del pensamiento estético occidental. Es que con el inicio de este nuevo siglo se identifica la más destacada apreciación de una nueva concepción artística, objeto fundamental del presente libro. Eso sí, antes de detenernos en ella, volvamos atrás la mirada hacia la historia. Esta nos aporta factores que, acaso, terminaron por ayudar al conocimiento de la flamante tendencia. En opinión de muchos historiadores, los finales del siglo XVIII y los inicios del XIX constituyeron para Europa un verdadero terremoto sociopolítico. En él, la Revolución francesa y Napoleón constituyeron sus puntos respectivos de entrada y de salida para esos tiempos de conflicto social intenso. Luego correspondió la solución de ello al oportuno Congreso de Viena (1815), trayendo una paz general capaz de durar 99 años. Durante período semejante, el prodigioso avance tecnológico –en especial con el desarrollo de las vías férreas– unió Europa, aparejándose con una difusión cultural que alcanzó hasta los estratos bajos de la sociedad. Desde entonces, el arte ya no se despliega solamente a partir de los mecenazgos y de manera institucional, sino que los autores pasaron a valorizar sus obras según las leyes del mercado. 

			Al mismo tiempo, la diversidad del arte del momento fue siendo apreciada paulatinamente, a través de sus distintas manifestaciones. El romanticismo, para empezar. Por ejemplo, no olvidemos que este, con Víctor Hugo a la cabeza, salvó de la demolición a la Catedral de Notre-Dame, nada menos. Más adelante, pese a la catástrofe de dos guerras mundiales, aquella situación de mayor apertura cultural se afianzó y multiplicó durante el siglo XX. Por primera vez una centuria emergía apta para descubrir, conocer, juzgar gustar el arte producido a lo largo de la toda historia del hombre. 

			Sin embargo, la permanencia cronológica de las diferentes manifestaciones estéticas de antaño y ogaño permite comprobar una variabilidad temporal muy notoria. Si hasta la Ilustración dieciochesca las vías históricas fundamentales de expresión occidental ostentaron una prolongada permanencia de centurias –estilos Románico, Gótico, Barroco–,e incluso de milenios –Antigüedad, Bizancio–, las orientaciones decimonónicas que nacieron a continuación –Clasicismo, Romanticismo, Realismo, Impresionismo–, continuados por los distintos movimientos propios de nuestro arte contemporáneo de los siglos XX y XXI –desde el Cubismo en adelante–,han mostrado una existencia bastante efímera. Hasta puede hablarse de una fragmentación de tendencias. Los estudios actuales analizan y sintetizan bien el fenómeno. No obstante, dentro de esta simultaneidad de nortes, también aparecía otra novedad pictórica con rasgos propios hacia 1886. Prácticamente desconocida o al menos despreciada hasta entonces, ha comenzado a ser tomada en cuenta solo poco antes de mediados del siglo XX. Lentitud excesiva, sin duda, para una creatividad que mantiene su vigencia atravesando casi tres centurias. En todo caso, como consecuencia positiva de despreciar, hasta de ignorar la validez del impresionismo, nació poco a poco, entre conocedores y público, un verdadero complejo de hacer justicia a las propuestas artísticas nuevas. Así se allanó el camino, terminando por aceptarse la verba flamante, capaz de demostrar que la genialidad creadora se da también sin tener como fundamento una maestría técnica. Ello, sin oponerse en absoluto a la obra culta y, por el contrato, admirándola.



OEBPS/Images/pl-1.jpg
a2 B2
Victor Inostroza. Las velas (ca. 1959)






OEBPS/Images/cover.jpg
Waldemar Sommer

Ingenuidad
y Creacion






OEBPS/Images/p-2.jpg
Waldemar Sommer

Ingenuidad
y creacion

EEEEEEEEEEE






OEBPS/Images/p-.jpg
Ingenuidad
y creacion





