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    Presentación




    Alfonso Ojeda y Eva Fernández del Campo.




     




    

      [image: E.PNG]n plena guerra coreana, y en medio de las atrocidades y la muerte que la rodeaban, la escritora Kim Namjo (n. 1927), una de las figuras más sobresalientes de la poesía coreana, publicó un poemario titulado Vida; a él pertenecen los siguientes versos:

    




     




    Desde las más profundas raíces Hasta la más alta cima




    Todo se impregna de mi soledad Que a ti, sólo a ti, puedo ofrecer. Del este al oeste,




    Rodeando al cielo, Remolino que gira y gira Y vuelve a mí 1.




     




    Unas líneas enormemente emotivas que sintetizan además, de manera magnífica, algunas de las características del espíritu y del arte de este territorio del mundo, lamentablemente hoy todavía muy desconocido en España.




     




    Kim Namjo habla en su poema, por un lado, de una de las cualidades esenciales de Corea: la victoria de la supervivencia. Asentada en un territorio encajonado entre dos grandes potencias, China y Japón, y sometida a guerras constantes, Corea es, sin embargo, una superviviente infatigable. Hablan por otro lado estos versos de la introspección y la mirada hacia el interior que es propia de esta cultura milenaria. En efecto, la imagen de un remolino es muy acertada para retratar a esa civilización agitada y turbulenta que, a pesar de sus continuas tensiones centrífugas, tiende una y otra vez hacia su identidad y su centro.




     




    Las razones del remolino que ha sido Corea obedecen, parcialmente, a su convulso pasado político, fraguado por las potencias extranjeras, que convirtieron el suelo coreano en un territorio de conquista, circunstancia que impedía en muchas ocasiones crear una atmósfera favorable a la estabilidad y al progreso. Pero también el “Reino Ermitaño” se aisló voluntariamente del exterior, cortando los lazos de conexión con otros países. Sin embargo, y como el lector tendrá ocasión de comprobar, el arte coreano ha experimentado un desarrollo tan extraordinario que no es posible infravalorar. Cierto es que en el pasado la Corea artística tenía problemas de visibilidad. Actualmente, la situación ha cambiado de manera significativa. Sus artistas tienen el reconocimiento internacional. El país cuenta con numerosas galerías de arte. Las exposiciones temporales de Corea abundan por doquier dentro y fuera de la península. Ya no resulta tan inusual la apertura de salas o galerías coreanas en los museos del mundo.




     




    Del este al oeste, y desde las más profundas raíces, como nos sugiere la poeta, Corea ofrece al espectador un panorama vibrante y un arte magnífico que, como rezan los versos de Kim Namjo que hemos utilizado para titular este volumen, tiene la capacidad de “Rodear al cielo”.




     




    A pesar de las voces que sostienen lo contrario, resulta imposible negar que la península coreana haya creado un patrimonio artístico que se perfila y distingue, con acentuada personalidad, frente a expresiones artísticas surgidas en otras culturas. El genio creador coreano emerge con identidad propia y específica. Sin embargo, los intercambios entre países vecinos han funcionado de manera favorable en las relaciones comerciales y, en lo que aquí interesa, también han afectado al mundo artístico. En ese sentido, no parece posible ocultar la decisiva influencia cultural de otras civilizaciones, especialmente la India a través del Budismo, de China con el Confucianismo y su fundamental contribución artística en el ámbito de la porcelana, la pintura, la caligrafía, la talla en metal, piedra, madera o jade, así como la influencia japonesa y occidental en el arte moderno, factores todos que han ayudado a situar el panorama artístico coreano en altas cotas de creatividad, belleza y refinamiento.




     




    También Corea ha influido en el enriquecimiento artístico de otros países, especialmente en sus vecinos, como Japón. Ese contexto de mutuas repercusiones (“del este al oeste”….”remolino que gira y gira”) nos ayuda a iniciar este ensayo en sus justas coordenadas. Incluso podemos apurar ese argumento de la supranacionalidad del arte cuando acudimos al criterio inmortal de Goethe, el cual llegó a afirmar que “no existe un arte nacional ni una ciencia nacional. El arte y la ciencia, como todos los sublimes bienes del espíritu, pertenecen al mundo entero, y sólo pueden prosperar con el libre influjo mutuo de todos los contemporáneos, respetando siempre todo aquello que el pasado nos legó”.




     




    La causa que nos ha animado a hacer este libro ha sido, en primer lugar, la acuciante necesidad de llenar un vacío muy sentido en la bibliografía española. Corea es objeto de estudio y reflexión en sede académica desde parámetros históricos, económicos y políticos, principalmente. Sin embargo, no abundan los ensayos que surgen a iniciativa de investigadores españoles y se ocupen de la realidad artística coreana, sea tradicional o contemporánea. Existe un segundo motivo susceptible de justificar por sí mismo la aparición de la obra que tenemos la satisfacción de presentar. La República de Corea vive actualmente en una efervescente atmósfera de promoción cultural. A través de una decidida política de ámbito nacional, se está cultivando la felicidad coreana a través de la cultura. En efecto, la Presidenta de la República de Corea, Park Geun-hye, ha hecho del “enriquecimiento cultural” uno de los cuatro ejes de su política. Corea del Sur disfruta ahora de un renacimiento cultural y artístico que se extiende a todas las capas sociales y alcanzas sectores otrora desconocidos como el campo musical (Korean pop), cinematográfico, pictórico, escultórico, el arte decorativo… e incluso está ensayando insospechadas e imaginativas fórmulas de matrimoniar el arte tradicional con los vertiginosos avances tecnológicos, a los cuales la ciudadanía suele prestar la máxima devoción.




     




    Un libro sobre arte, como el que nuestro afectuoso lector va a emprender su lectura, está sujeto a límites temáticos y espaciales. No hemos podido agotar en extensión y profundidad las distintas manifestaciones artísticas del país de la calma matutina. Sin embargo, lo primordial es, a nuestro juicio, iniciar estudios que animen a nuevas y más depuradas creaciones. Hay que avanzar con el convencimiento de que nuestros pasos abrirán nuevas vías de estudio y reflexión.




     




    El presente libro recoge trabajos de diez autores distintos; cuatro de ellos reconocidísimos académicos coreanos del campo de la historia del arte, a cuyos textos se ha sumado la aportación de Charlotte Horlyck, especialista en arte coreano y profesora en la Universidad de Londres, así como cuatro textos de investigadores españoles y una cartografía y cronología realizada por Sergio Román Aliste.




     




    El volumen inicia su singladura con una introducción general de Susana Sanz a la historia del Arte coreano. Una visión panorámica, que hará más comprensiva y diáfana la lectura de los ensayos que siguen y que están ordenados según criterios cronológicos. Rosa Fernández, en La escultura en Corea: la calidez de la materia, parte de la escultura budista para luego abordar la escultura y el arte popular en Joseon, finalizando con la escultura moderna y contemporánea. Cualquier publicación centrada en el arte de Asia oriental debe contemplar la caligrafía como “la más noble expresión artística entre todas las existentes”. Así se expresa Park Sungwon en su estudio expresión artística regia. La elegancia de la caligrafía real. La autora analiza la caligrafía de la familia real como protagonista de los avances, cambios y del respeto a la continuidad. Moon Dong soo nos ofrece un muy elaborado estudio sobre el retrato tradicional coreano. Bajo el título: redescubriendo los retratos de personas letradas: el retrato póstumo, se analiza el significado, finalidades, métodos y características de esta clase tan singular de pintura. Charlotte Horlyck ofrece un detallado estudio sobre las tradiciones de la cerámica en la península coreana, es decir, las cualidades estéticas, la temática de los motivos y su desarrollo iconográfico desde los tiempos prehistóricos hasta el siglo XIX, prestando especial atención a la cerámica de Goryeo y Joseon. La contribución a cargo de Kim Kyoung Ran, que se denomina pintura social coreana (min-hwa), versa sobre un género popular que tuvo una función decorativa, con frecuencia protagonizados por pintores y copistas anónimos y sin pretensiones, pero que refleja las costumbres, los símbolos y conjuros, así como los deseos y preferencias artísticas del pueblo coreano. Eva Fernández del Campo hace un recorrido panorámico por el arte de Corea en la época contemporánea, planteando interrogantes sobre la formulación y esencia de su modernidad y Kim Youngna aborda los orígenes y la evolución del arte contemporáneo en un clima no siempre propicio (colonización japonesa, división de la península, guerra de Corea, consecuencias de la guerra fría, gobiernos autoritarios), pero en cada momento, por muy difícil y comprometido, ha salido airoso el genio creador coreano. Cristina Carrasco propone un recorrido por el cine coreano; uno de los géneros de mayor éxito y difusión y, sin duda, uno de los mejores embajadores de Corea en Occidente. Por último, Alfonso Ojeda nos devuelve a la actualidad más palpitante con sus relaciones artísticas en España y Corea. Todo ese cúmulo de información sobre las relaciones artísticas bilaterales sirve para que los investigadores del mañana puedan analizar con profusión de datos lo que se hace hoy.




     




    Corresponde ahora rendir un tributo de agradecimiento a tantas personas e instituciones que nos han apoyado en las distintas fases de elaboración del libro. Nuestra gratitud se extiende a nuestros colaboradores anónimos y, de manera específica, a los patrocinadores – Korea Foundation, El proyecto de investigación Trama, de la Universidad Complutense de Madrid, dependiente del Plan I+D del Ministerio de Economía y Competitividad, el Centro Español de Investigaciones Coreanas y la Asociación Promotora de Museos Asiáticos en España – sin cuya ayuda nuestra labor no habría fructificado. Nuestro sincero agradecimiento también al Museo Nacional de Corea, a Moong Dong soo y a Dámaso López.




     




    No queremos finalizar sin antes alentar a las personas interesadas y autoridades competentes sobre la conveniencia de exponer nuestro amplio aunque disperso patrimonio histórico-artístico asiático, público y privado, en un museo integralmente asiático, llámese museo de arte o museo español de las culturas asiáticas, donde tengan cabida el talento creativo de tantas obras de arte nacidas desde Asia central a cualquier extremo terrestre o insular del Pacífico asiático. Las administraciones públicas de nuestros países vecinos han hecho realidad ese empeño. Ahora corresponde a nosotros realizar la tarea debida.




     




    



    




    

      

        
1 Del libro Antología poética, Madrid: Verbum, 2003. Traducción: Kwon Eunhee y Yoon Junesick. Revisión: José Catalán.
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    La historia del arte coreano




    

      


    




    Susana Sanz Giménez




     




    [image: C.PNG]abría empezar este artículo con una observación que tal vez parezca simplista y una obviedad, sin embargo es tal vez la obviedad que en mayor medida define la idiosincrasia de la historia del arte coreano y su devenir a lo largo de los siglos. Debido a su situación geográfica, el arte y la cultura coreanas se encuentran fuertemente hermanadas con las de sus vecinos, China y Japón. Ya en época prehistórica los cazadores y pescadores de Corea entraron indirectamente en contacto cultural con los granjeros del norte de China, como se aprecia en la cerámica neolítica. Otro buen ejemplo de este intercambio cultural son las pinturas de las tumbas de Goguryeo, inspiradas en las de la China Han, cuya impronta llegó también a Japón a través de la inmigración coreana del siglo VI.




     




    Para proseguir con otra afirmación que puede resultar evidente, pese al intercambio producido durante años entre estas tres culturas, la china, la coreana y la japonesa, cada una tiene una serie de peculiaridades que las diferencian entre sí y las hacen únicas. Hasta la decadencia de la China imperial a finales del siglo XIX y principios del XX, China era considerada el centro del mundo civilizado para el Este Asiático; Corea fue el puente de conexión entre China y Japón. El arte coreano a pesar de tener un gran respeto por el arte chino, absorbió esas influencias y rápidamente desarrolló un estilo indígena que posee formas, técnicas y diseños propios que hacen de él un arte muy fresco, basado en los conceptos de suavidad, modestia y calma.




     




    A estas ideas podemos sumar las que el estudioso Ko Yu-sop emplea para definir el arte coreano, sobre todo la despreocupación por la técnica o los detalles. De tal forma que los artistas coreanos más bien tratan de abarcar un todo y no los meros detalles en sus obras.1




     




    El arte coreano ama la naturaleza tal y como es, buscando en sus imperfecciones la belleza. Lo cual me conduce a destacar otro de sus aspectos importantes, la naturaleza como tema omnipresente de las distintas formas del arte coreano.




     




    Esta tendencia natural a lo natural, valga la redundancia, se vio reforzada en Corea por la supervivencia de las prácticas chamánicas propias a la cultura autóctona, y pese a la introducción del budismo y el confucianismo en Corea. Estas tres formas de creencias religiosas y de pensamiento jugaron un papel capital en el desarrollo temprano de la cultura y las artes coreanas. El chamanismo es la forma de prácticas y creencias religiosas más antigua de Corea, basada en el alma de los objetos inanimados y otras fuerzas de la naturaleza. El chamán (mudang) es el mediador entre estos espíritus de la naturaleza, el vínculo de comunicación entre los vivos y los muertos. La ceremonia realizada por el chaman (kut) es un ritual que combina un fuerte contenido teatral con música y danza, en la que los espectadores también pueden participar.




     




    Por otro lado, el budismo, como el confucianismo, fueron introducidos a través de China durante el periodo de los Tres Reinos de Corea (57 a. C.-668). Lo cual prueba nuevamente estas ya mencionadas relaciones e intercambios culturales entre China y Corea, puesto que el arte budista chino sería una fuente de inspiración para el arte coreano durante siglos. En el año 372 el budismo llegó al reino de Goguryeo, durante el reinado de Sosurim (371-384), a través de un monje budista chino llamado Sundo. Doce años más tarde llegaría al reino de Baekje a través de los esfuerzos misioneros de Marananda, un sacerdote indio que viajó desde China. La nueve fe se extendió rápidamente en ambos reinos ya que contaba con el patrocinio real. El reino de Silla aún tardaría doscientos cincuenta años en aceptarlo oficialmente, en el año 527. Con el desarrollo del budismo, Silla experimentó un impulso en las artes, bajo el patrocinio real que invertiría en la construcción de templos budistas, sobre todo en el siglo VIII. Por todo ello, podemos considerar que el budismo fomentó la creación de las artes en Corea y estableció un arte internacional en Asia, basado en la doctrina Mahayana. Tras la decadencia del budismo en el siglo XV, ya no existiría otro motor unitario y con una fuerza similar entre el arte de China, Corea y Japón.




     




    Cuando se estableció el reino de Joseon en Corea (1392), el clero budista fue apartado de la capital y la religión budista desmantelada. Pese a que el general fundador de este reino, Yi Song-gye, era budista, apartó esta creencia del poder en favor del confucianismo como ideología de Estado. Se desconoce la fecha exacta de la llegada del confucianismo a Corea, pero hay tempranas evidencias como la fundación de la Universidad confuciana en el reino de Goguryeo en el siglo IV. El reino de Silla fue el último en importar esta influencia llegada de China, allá por el año 503. Tras la unificación de los Tres Reinos en el siglo VII, el interés de Silla por el confucianismo y otros aspectos de la cultura china Tang se incrementaron. Así, aunque el budismo era la religión de Silla, el confucianismo era considerado la columna vertebral filosófica del gobierno, basándose en los principios confucianos de piedad filial, el respeto por las jerarquías o la veneración a los antepasados que sirvieron como base para organizar las relaciones sociales.




     




    El propósito principal de este artículo es describir de forma introductoria cómo estos condicionantes históricos, culturales y religiosos que acabamos de mencionar se reflejan en las características y en el desarrollo de las artes de Corea.




     




    Características del arte coreano




     




    Según el profesor D. Seckel2 la esencia del arte coreano o lo que él definiría como la «coreanidad» se puede percibir a través de dos fenómenos que se dan en las distintas artes. En primer lugar, una tendencia a la descomposición de formas complejas en pequeños elementos como si conformaran un mosaico; tal y como se aprecia en las cajas lacadas con decoración en incrustaciones de madreperla. Así como una tendencia a los volúmenes planos y a la linealidad del diseño que decora la superficie de los objetos, como ocurre en el diseño decorativo de las campanas de metal.




     




    Pero el arte coreano no es solo un arte que tienda a la simplificación de forma consciente sino que más bien se inclina por naturaleza a la espontaneidad, la vitalidad y la despreocupación técnica. De hecho, el estudioso japonés del arte coreano Muneyoshi Yanagi (1889-1961)3 es el que más ha insistido en la característica de la espontaneidad del arte coreano. En su libro Corea y su arte (Korean and her Art, 1922) destaca la belleza que deriva de la naturaleza, de la liberad y no de la mano del hombre. Este gusto por la espontaneidad se refleja en la cerámica que se deja sin decorar, con la belleza del material al natural, sin aditamentos. La vitalidad, por su parte, es una fuerza resultante de la despreocupación del creador, de su espontaneidad a la hora de trabajar y de la mencionada tendencia hacia la naturaleza. La despreocupación técnica de los artesanos coreanos unida a ese aprecio por la belleza al natural les lleva, por ejemplo, a usar materiales rugosos o torcidos. Lo cual no deja de ser una actitud cercana a la espontaneidad y una dócil adaptación al ambiente natural. Una forma de honestidad. En resumen, el arte coreano se caracteriza por el amor y la sumisión a la naturaleza que se manifiesta a través de una especie de aversión a lo artificial.
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    Porcelana con vidriado blanco, aprox. 1600, periodo Joseon, Corea, The Avery Brundage Collection.





     




     




     




    Estas características propias del arte coreano se han conformado y han sido motivados por la atmósfera histórica, así como por la geografía, el medio cultural y el estilo de vida. En este sentido, otra de las características que han configurado el arte coreano es su interrelación con el arte chino y japonés desde la Prehistoria hasta la edad contemporánea y en diferentes manifestaciones artísticas.




     




    La cerámica es el tipo de arte coreano que más temprano destacó históricamente hablando, y también el que se deshizo de la influencia china más pronto para destacar como un arte propiamente coreano. Si la cerámica de color gris del reino sureño de Silla es característica por su textura única no vidriada, un diseño geométrico inciso y vasos con formas dinámicas; los hornos de Goryeo tuvieron el estímulo de la técnica china del celadón de la dinastía Song, como consecuencia de la llegada de artesanos chinos a Corea. Finales del siglo XI y principios del XII es el periodo que muestra la influencia más fuerte del celadón chino, pero los dos siglos posteriores son de autoproducción con piezas caracterizadas por desarrollar un estilo coreano a partir de la influencia china. Otro tipo de cerámica, las de azul y blanco del periodo Yi (siglos XV-XVI), también muestran la sombra de la influencia china de la dinastía Ming (1368-1644), aunque pronto abandonarían los elementos extranjeros y se centrarían en un fuerte estilo con características coreanas.




     




    En cuanto a la pintura, las tumbas de Goguryeo fueron inspiradas por las de la dinastía Han. Al principio estas pinturas eran retratos frontales de la pareja de difuntos, como ocurría en los modelos chinos. Este tema se mantuvo pero evolucionó hacia un estilo propio de Goguryeo en el que el retrato de la pareja se alternaba con la representación de otras actividades como recibir huéspedes o cazar en el exterior. La tradición de la escuela Ma-Hsai prevaleció durante el periodo Yi y entró en el siglo XVII ya como escuela coreana con maestros como Chong Son o Gim Hong-do, dedicados a los temas de la vida cotidiana. Coincide con el esfuerzo de los estudiosos de Yi por promover el conocimiento práctico en lugar de las teorías del confucianismo, en una especia de reacción contra las invasiones extranjeras hacia 1600.




     




    El budismo se introdujo en Corea desde China a fines del siglo IV y, como consecuencia, en Japón a mediados del siglo VI, originando su influencia en la estatuaria de tema budista, con estilo chino de las dinastías Wei del norte (184-283), Sui (581-618) y Tang (618-907). Pero como ocurre en el resto de las artes, pronto Corea desarrollaría un estilo propio pese a la temprana adhesión al estilo de Wei del norte, que se concretó en un estilo mucho más suave que el chino y con una tendencia a la humanización de las figuras. De hecho, fueron los escultores del reino de Baekje los que produjeron las primeras imágenes de Maitreya completamente «coreanizadas» allá por el año 600. Por otro lado, el estilo sinuoso de Tang fue eliminado en la escultura del periodo unificado de Silla como demuestran las esculturas budistas del famoso templo budistas coreano del Seokguram.




     




    A través de estos ejemplos en distintas artes queda patente el intercambio cultural entre China y Corea, así como el valor creativo propio del arte coreano pasando esas influencias por el tamiz autóctono y el gusto coreano. A continuación veremos en qué se concretó y cómo se desarrolló ese arte propiamente coreano.




     




    Cerámica




     




    Los objetos más representativos del arte coreano y también los más tempranos son los del arte de la cerámica. En este apartado realizaremos solo una breve descripción de la cerámica en Corea a lo largo de sus distintos periodos, ya que en este libro este arte se encuentra ampliamente representado.




     




    Las muestras más antiguas se remontan al periodo neolítico, al 6000 a. C. aproximadamente. Las piezas neolíticas coreanas más destacadas están datadas del 3000 a.C. y se caracterizan por tener una base estrecha y redonda, decorados con líneas paralelas, puntos o diseños en forma de peine que da nombre a este tipo cerámico, la cerámica de peine.
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    Cerámica, aprox. 300, periodo de los Tres Reinos, Corea, The Avery Brundage Collection.




    





    Una cerámica de color gris y sin vidriar ha sido encontrada en las tumbas de Silla, algunas de ellas poseen gran originalidad, libertad y se supone que están asociadas a las prácticas chamánicas. Después de la introducción del budismo en Corea, la cerámica empezará a ser menos vivaz y más contenida.




     




    Una especial mención merece el celadón coreano de los siglos XI y XII, coincidiendo con el periodo de Goryeo en el que se usa la técnica de Song exportada a Corea a través de los hornos chinos de Tzu-yao en el siglo X. Paulatinamente este tipo cerámico deudor de su homólogo chino, se irá desprendiendo de dicha influencia, esto ocurrirá en la primera mitad del siglo XII. Los celadones coreano son de color gris verdoso y son más finos y grisáceos que los chinos. Así, la creatividad autóctona alcanzará un mayor grado de refinamiento en el celadón de este periodo. De hecho, a mediados del siglo XII la cerámica de Goryeo entra en una fase caracterizada por un método de diseño de incisiones en la superficie de la cerámica, unas incisiones rellenas con una pasta de barro blanco con alto contenido en hierro. Esta técnica sería descubierta en Corea antes que en China y es sin duda una de las mayores aportaciones coreanas en el campo de la cerámica. Por lo tanto, desde la sencillez, la cerámica coreana pasa a tener un diseño más complejo, de modo que en el siglo XIII era más barroca.




     




    Con el inicio del reino Joseon en 1392 hay un gran énfasis budista que necesitó menos del arte de la cerámica frente al de la escultura y la arquitectura. La cerámica de Joseon se divide en general en dos categorías: la porcelana blanca y la que está hecha a partir de un gres conocido como buncheong o punch’ong que une las necesidades de la vida cotidiana con la expresión del arte popular coreano. Es fácil de producir y más sencillo, además de poseer un estilo más libre que los celadones. Por ello, finalmente la producción del característico celadón coreano entró en decadencia en el siglo XIV.




     




    Pintura y caligrafía




     




    Junto con la cerámica, una de las mayores contribuciones del arte coreano es su pintura. Habiendo absorbido una selectiva base de influencias extranjeras, chinas en particular, desarrolló un estilo propio e independiente que a su vez influyó en la evolución de la pintura japonesa.




     




    Las primeras pinturas murales del periodo de los Tres Reinos de Corea fueron encontradas en las tumbas de Goguryeo en el sur de Manchuria y cerca de la ciudad de Pyongyang. Las pinturas murales en las tumbas se dividen en dos tipologías técnicas: las pinturas directamente realizadas sobre los muros de la tumba y aquellas otras pintadas sobre el muro encalado. Retratan con viveza la vida diaria, los aspectos aristocráticos de la sociedad y las influencias religiosas del chamanismo, del taoísmo y del budismo. Las pinturas demuestran una gran espontaneidad, así como una simplicidad de líneas que denotan un cierto primitivismo. La influencia de la China Han es muy fuerte en este periodo. Los murales de las tumbas de los siglos IV y V son torpes en expresión, ignoran las reglas de la perspectiva y el tamaño de las figuras. Pero a fines del siglo VI, los murales empiezan a desarrollar un estilo en el que las figuras se organizan en hileras, lo cual denota un cierto intento de racionalización espacial dentro de una pintura primitiva como es ésta. Este estilo esquemático empieza a cambiar y el primer paso en este nuevo rumbo es la representación de escenas de caza con vívidas imágenes de manadas de animales como reflejo de la vida de las tribus nómadas. Este estilo se extiende a los otros dos reinos de Corea y posteriormente a las tumbas de Japón en el norte de Kyushu y las tumbas de Asuka.




     




    El reino de Baekje, siempre en contacto con el sur de China por vía marítima desde el siglo IV, rápidamente asumió el estilo de la pintura de la dinastía del sur de China, que sería la base del desarrollo de su pintura posterior. A su vez este reino continuó el estilo de Goguryeo importado del norte de China como se aprecia en los murales de las tumbas. Entre los logros de este reino en el campo de la pintura destaca el progreso en los géneros de la pintura religiosa budista, en el retrato y en la pintura de paisaje.




     




    El antiguo reino de Silla, como veremos también en otras artes fue siempre el más conservador de entre estos tres reinos, a la hora de asumir las influencias extranjeras. Los hallazgos arqueológicos muestran la gran huella dejada por las pinturas murales de Goguryeo, con una técnica característica en la época basada en la línea que delimita los contornos que más tarde eran coloreados.




     




    La unificación de estos tres reinos a mediados del siglo VII dio paso al periodo de la Silla unificada (668-935) y supuso integrar sus artes, que habían experimentado un desarrollado independiente, resultando de ello una cultura unitaria. Tras la unificación, los vínculos con China se incrementaron, por ejemplo la pintura Tang tuvo un fuerte impacto en la Silla unificada.




     




    El periodo Goryeo (918-1392) ofrece una mayor variedad en cuanto a estilos y temas, aunque desafortunadamente pocas pinturas han sobrevivido. Durante esa época de la historia de Corea, los artistas coreanos visitaron China para estudiar el arte del país vecino. Como es de imaginar, China, que era el centro del mundo civilizado para Corea y un referente en las artes, dejó una fuerte impronta en aquellos artistas coreanos. Pero al mismo tiempo el saber hacer de estos maestros coreanos fue alabado por los chinos. Como ocurrió con el eminente pintor Yi Nyeong, que acompañó una misión coreana enviada por el rey Injong a China en el año 1124, durante el periodo Song (960-1279) y recibió la admiración del Emperador Huizong (1082-1135), artista y amante de las artes además del fundador de la Academia Imperial de Pintura China de Beijing. De hecho, siguiendo el modelo de Song, se estableció una oficina de pintura en la corte coreana. Había dos escuelas en este periodo basadas en el estatus social más que en el estilo artístico propiamente dicho: la de los pintores profesionales; y la de los aristócratas, como el rey Kongmin (1330-1374) que destacó en la pintura de paisaje, o letrados que se dedicaban a la pintura como una afición.
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    Anónimo, Letrado a lomos de un burro, primera mitad del siglo XVIII, periodo Joseon, rollo vertical, tinta y color sobre papel, Museum of East Asian art, Colonia, Alemania.




     




    Cuando la dinastía Yi del Reino de Joseon comenzó en 1392, el confucianismo importado de China fue adoptado como ideología de Estado. Un buen letrado confuciano debía destacar en la poesía, la caligrafía y la pintura. Como en China, estas tres disciplinas eran consideradas las artes del pincel ya que usaban los mismos fundamentos técnicos, los mismos materiales y en gran medida se basaban en la esencia pictográfica de la escritura china. Eran desarrolladas por los letrados confucianos que combinaban su labor como funcionarios de Estado y artistas al mismo tiempo. Igualmente se importó a Corea la consideración jerárquica de estas artes en las que la poesía ocupaba un rango superior, mientras que la pintura se tenía en menor estima. En Joseon (1392-1910) la caligrafía gozó de gran prestigio ya que se convirtió en una fuerza impulsora del mundo académico. La caligrafía necesita de pocos materiales, pero de la destreza en el uso del pincel y de un desarrollo excepcional de la sensibilidad. La función práctica de la comunicación ha sido ensombrecida por las implicaciones filosóficas asociadas al acto de hacer caligrafía. El periodo Joseon destaca también en el desarrollo de la pintura. Bajo el patrocinio de la Academia de Pintura los pintores-letrados desarrollaron una pintura más diversa y distintivamente coreana en términos de pincelada, composición y tratamiento del espacio. Pero al mismo tiempo, el formalismo del arte confuciano era menos colorista y vívido que el de los periodos anteriores. En ese sentido podríamos concluir que la creatividad se vio restringida.




     




    Los pintores de Joseon pueden dividirse en cuatro periodos: temprano, mediano, tardío y final. En el periodo temprano la influencia de la pintura de las dinastías Song y Ming era muy fuerte, sin embargo no podemos considerarlo como una mera copia sino más bien un estudio selectivo del arte chino que desembocaría en el desarrollo de un arte con rasgos distintivos coreanos. En esta primera fase destaca la gran pintora Shin Saimdang (1512-59), dedicada al género chino que alcanzó su cénit en la dinastía Song, conocido como la pintura de flores, frutas, hierbas e insectos. Hoy en día esta mujer artista es considerada la progenitora de este género de pintura que emergió en la Corea del siglo XVIII.




     




    El periodo medio (1550-1700) coincide con la invasión japonesa (1592-98) de Corea. Pese a ello, pinturas de estilos distintivos coreanos continuaron floreciendo. En este periodo destaca la pintura de paisaje y se difundieron los géneros del bambú, los ciruelos y uvas.




     




    El periodo tardío de la pintura Joseon (1700-1850) tomaría su inspiración de la China Ming y Qing (1644-1911). A finales de esta etapa la pintura de género se puso de moda, gracias a artistas que pintaron nuevos temas relacionados con el costumbrismo, el folclore y la naturaleza. En el siglo XVIII, la escena del arte de Seúl tuvo una gran actividad con la emergencia de notables pintores como el paisajista Chong son, que inaugura una conciencia nacional frente a los meros copistas de la pintura de paisaje Song. A diferencia de la pintura de los letrados del periodo temprano, son pinturas que reflejan el contacto directo con el pueblo y sus temas. Por ejemplo, el pintor Gim Hong-do (1760-¿?) con una fuerte influencia del mencionado Chong son, fue un pintor versátil cuya obra abarca desde el género del paisaje a los retratos. Gim Hong-do realizó una obra inspirada en la naturaleza coreana llamada Estilo de paisaje Danwon. Este pintor exploró los temas del gusto y de la vida diaria de la gente del pueblo. Lo cual supone un nacimiento de la conciencia social y una fuente para conocer el estilo de vida de la gente de la época. Su estilo se caracteriza por un gran optimismo y lirismo; y por los temas de la vida cotidiana en el campo representados de forma realista. Por otro lado, Shin Yun-bok (1758) empleó a las mujeres como tema exclusivo de su pintura de género, que proveen una fuente de información muy valiosa sobre las costumbres de este periodo.
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    Yi Eung-Nok, Pintura Chaekkeori (objetos del estudio del letrado), aprox. 1860, periodo Joseon, tinta y color sobre papel.




     




    El periodo final (1850-1910) coincide con el auge de la penetración extranjera en Corea, en la que las artes sufrieron un estancamiento creativo a excepción de la pintura de letrados. Kim Chonghui (1786-1856) que estudió en China, formó parte del movimiento social coreano de reforma confuciana conocido como Silhak. Kim Chong-hui desarrolló un estilo único en caligrafía, conocido bajo el nombre de «estilo de huesos rotos». Su obra trajo un renacimiento en la forma del arte asiático y se le identifica como el más importante calígrafo del periodo Joseon.




     




    Las técnicas del arte occidental fueron introducidas en Seúl entre los siglos XIX y XX por los viajeros y misioneros. Desafortunadamente, el desorden político creado por la invasión japonesa (1910-1945) y la consecuente anexión de Corea provocaron el deterioro de los estilos tradicionales en la pintura en el siglo XIX y de la primera mitad del siglo XX.




     




    Un capítulo que merece especial atención dentro de esta introducción a las características generales de la pintura coreana, es la pintura popular (minhwa). Las pinturas populares de la temprana Corea eran un aspecto inseparable de la vida del pueblo. Minhwa son creaciones populares de uso práctico, producido para actividades cotidianas por gente con un gusto tradicional. Representa un arte funcional opuesto a las puras y académicas pinturas producidas por la clase letrada dentro de la sociedad confuciana. Este tipo de pintura se suele dividir en cuatro grupos de acuerdo con su función memorial, religiosa, crónica y de uso doméstico. La mayoría fueron pintadas por aficionados anónimos, pero es obvio que muchas de ellas demuestran la mano de pintores profesionales que trabajaban para la corte. Muchas de estas pinturas no han sobrevivido porque fueron quemadas o sustituidas por otras nuevas. Nunca fueron sistemáticamente analizadas, coleccionadas y estudiadas hasta bien entrado el siglo XX ya que los estudiosos confucianos despreciaron este colorista arte popular por no reflejar los conceptos del pensamiento de Confucio. Por lo tanto, se trata de un arte anónimo, colorista y de composiciones libres. Minhwa es la verdadera expresión popular coreana.




     




    La arquitectura: el templo budista




     




    Como ya hemos explicado anteriormente, la introducción y difusión del budismo en Corea constituyó un impulso para las artes. Sobre todo éste es el caso de la escultura asociada a la arquitectura religiosa de la que hablaremos en el apartado siguiente. En cuanto a la arquitectura budista, el templo es el tipo de edificio budista más importante y cuya estructura sigue un modelo de organización concreto que analizaremos a continuación.




     




    A la entrada de los templos está el il ju-mun o entrada del pilar único con la placa del nombre del templo. En la entrada hay cuatro grandes esculturas llamadas «los cuatro reyes celestiales» (sach’onwang). Representan los reyes de los cuatro puntos cardinales, que aparecen destruyendo a los enemigos del budismo a sus pies. A veces hay otra puerta presidida por los bodhisattva Munsu y Pohyon a lomos de un tigre y de un elefante.




     




    Antes del patio principal suele haber una sala de estudio. El hall principal se llama Taeungjon y aloja la imagen de sakyamuni, el buda histórico. Si el hall principal se llama kuknakjon aloja la imagen de Amitabha, el buda del paraíso occidental. Estos son los dos budas más populares en Corea. El hall principal suele contener otras imágenes también a los lados de la escultura de Buda. Entre estas imágenes destaca la diosa de la Misericordia o Avalokitesvara, conocida como Gwaneum en Corea.




     




    Sin excepción, un gran templo tiene el Hall del Juicio o Myongbujon que contiene el bodhisattva Chi jang y diez jueces que determinan el destino de la persona tras su muerte. Otro edificio es el Yongsanjon que aloja numerosos arhat (entre dieciséis y quinientos).




     




    El aspecto más importante y diferenciador de los templos coreanos es la influencia chamánica que se puede apreciar en el salón principal o en el lateral de los edificios, a través de los samsong o los tres espíritus: Shanshin (Espíritu de la montaña) Ch’ilsong (Espíritu de siete estrellas) y Toksong (Espíritu solitario).




     




    Escultura




     




    La escultura coreana empieza a desarrollarse cualitativa y cuantitativamente a partir del reino de Goguryeo, momento en el que se introduce el budismo en Corea. Como podemos apreciar a través de las pinturas murales de las tumbas, la doctrina budista se extendió como la pólvora en Corea.




     




    En los primeros ejemplos a principios del siglo VI podemos apreciar un estilo primitivo de esculturas de tema budista con imágenes de rostros delgados e incluso demacrados, de manos largas, cuerpos rígidos y formas cilíndricas. Sin embargo, ya a finales del siglo VI, con el asentamiento definitivo del budismo, el arte experimentó un impulso y desarrollo sin parangón.




     




    Tan solo doce años más tarde del asentamiento del budismo en Goguryeo, se estableció exitosamente en el reino de Baekje y a partir de allí se introdujo a Japón. El estilo de la escultura budista de Baekje se caracteriza por un gran refinamiento y una representación cálida y humana como se aprecia en la representación de una sonrisa agradable.




     




    Frente a la facilidad con la que el budismo se introdujo en los otros dos reinos del periodo previo a la unificación, en el reino sureño de Silla no sería reconocido oficialmente como religión hasta 527.




     




    A finales del siglo VI la producción de escultura fue muy activa y se aceleró en el siglo VII gracias a la unificación del reino de Silla. Las diferencias regionales de los tres reinos se fueron integrando regularmente a través de la asimilación de la cultura china Tang. La unificación de Silla creó un renacimiento en las artes religiosas que supuso una edad de oro que duraría dos siglos y en la que la escultura budista jugaría un papel imprescindible.




     




    La escultura budista coreana puede agruparse en dos categorías según el material que emplea: el bronce dorado y la piedra. Destaca el templo en la gruta de seokguran de Gyeongju, construido a mediados del siglo VIII, con treinta y siete imágenes en piedra que son un ejemplo excepcional del arte budista en Asia.




     




    Artesanía: trabajos en metal, madera y laca.




     




    Los coreanos usaron tempranamente en su vida cotidiana las piezas trabajadas en metal (especialmente plata, oro y bronce) mucho más que sus vecinos chinos y japoneses. Pese a que la edad de bronce coreana empezó relativamente tarde (1000 a. C.), los artesanos harían piezas de gran calidad entre las que cabe destacar los espejos de bronce, decorados con diseños geométricos.




     




    En el periodo de los tres reinos de Goguryeo, Baekje y Silla, el arte del metal ya tenía un nivel de sofisticación muy alto como se aprecia en las reliquias de las tumbas de Silla. El material que domina este periodo es el oro, usado para pendientes, anillos y otros ornamentos. La maestría en el trabajo en oro se aprecia especialmente en las coronas, en la mayoría de las coronas hay piezas de jade en forma de coma que se ensartan en la estructura de oro, para dar una mayor riqueza.




     




    También destacan los quemadores de incienso que ocupaban un lugar prominente en los altares budistas, las campanillas y otros ornamentos que florecieron especialmente con la cultura budista. Destacan las campanas que se originan en Silla, como la Campana divina del Gran Rey Seongdeok, conocida como la más grande de Corea.




     




    En cuanto a la artesanía en madera, el budismo domina el trabajo en este material antes del siglo XV o en el periodo Joseon final. Probablemente el mayor logro de este tipo de artesanía sean los ochenta mil bloques de madera para imprimir las escrituras budistas llamada Tripitaka Coreana.




     




    Los muebles coreanos son simples, con un diseño sensible, formas compactas y prácticas que suponen una ingenua mezcla de utilitarismo y belleza. El grano y la textura de la madera se ve como uno de los elementos decorativos más importantes y que denotan el interés coreano por la naturaleza. De hecho, la madera se pule con aceite para maximizar el efecto natural del grano y no se pinta. Las bisagras y los ornamentos solo se usan para reforzar la estructura y realzar la belleza, pero son considerados elementos secundarios frente a la decoración natural del material mismo.
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    Espejo con imagen de Gwaneum (bodhisattva de la Misericordia), siglos XIII-XIV, periodo Goryeo, bronce, Museum of East Asian art, Colonia, Alemania.
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    Caja con melocotonero, grulla y diez símbolos de la inmortalidad, principios del siglo XIX, periodo Joseon, madera con lacado en color negro, madreperla, latón, Museum of East Asian art, Colonia, Alemania.




     




    Finalmente, el trabajo en laca en Corea, una técnica llegada de China que servía para decorar la madera pero también para proteger su deterioro, destaca por las piezas con incrustaciones de madreperla que encontramos desde Silla y que tendrán un gran desarrollo en el periodo Goryeo. Las incrustaciones en madreperla en las piezas lacadas usan diseños florales y delicados arabescos continuos que a finales del periodo Goryeo serán sustituidos por la decoración de peonias, uvas, fénix y bambúes. Este tipo de piezas continúan produciéndose en Joseon pero con una tendencia a la simplicidad ya que se consideraban objetos muy lujosos entre la clase alta que valoraba la modestia, por influencia del confucianismo.




     




    Conclusiones




     




    En definitiva, a lo largo de esta breve presentación de las características artísticas de Corea y del desarrollo de sus distintas manifestaciones podemos enumerar una serie de conclusiones básicas.




     




    En primer lugar, el arte coreano se caracteriza por un constante acercamiento al naturalismo de forma optimista, con preferencia por la simplicidad y la ingenuidad.4




     




    Pese a la relación entre China, Japón y Corea, cada una de estas tres culturas tiene su estilo propio basado en su forma de vida y en su sentido estético único. El arte budista fue un punto de unión entre estas tres culturas asiáticas durante dos siglos (500-700), creando una especie de arte asiático internacional. Después la interacción de las artes en Asia resultó más ocasional y esporádico.




     




    China como centro de la civilización en el Este Asiático exportaba ideas artísticas y culturales a sus vecinos. Esas influencias artísticas siempre han pasado de China a Corea y de ésta a Japón. Por lo tanto, Corea actuó como puente cultural entre China y Japón, pero también en ocasiones fue una fuente independiente de inspiración para Japón. A la llegada de cada nueva manifestación artística a Corea se transformó en un estilo local en pocas décadas, con sus propias características. Esta relación entre China y Corea sería constante desde la dinastía china Han y dentro de esta lógica de conexión con el centro civilizado, supuso que Corea fuera considerada la segunda nación más civilizada en Asia.
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