El arte espafiol y su relacion con lo japoneés

Los contactos con Oriente no son una novedad ni en el siglo
XIX, ni en el siglo XX. Se han dado de un modo intenso y variado en
muy diversas ocasiones a lo largo de los siglos. Alejandro Magno,
Marco Polo, San Francisco Javier, pisaron terrenos de Oriente en
muy diferentes épocas, y sin embargo pasaron por alto en gran
medida todo aquello que hoy mas nos atrae y nos ocupa: su
pensamiento, su filosofia y la plasmacion plastica de todo ello.
¢Acaso no estaba alli esa filosofia y esa plastica en siglos
anteriores? Los artistas chinos Mu'chi y Ma Yuan pintaron sus
obras a la tinta en el siglo XIlI, y el japonés Sesshu en el siglo XVI, y
los tazones de té japoneses de los hornos de Raku, Shino, Tamba u
Oribe, que tanta admiracion causan hoy por la expresividad de los
materiales y por ser espejo de la filosofia del té, del pensamiento
zen, datan de varios siglos atras, y cuando en el siglo XIX estas
piezas ceramicas comienzan a venderse en subastas, apenas son
cotizadas frente a piezas coloristas como las de Satsuma, Imari o
Arita. ¢Por qué si estaban alli cuando se produjeron los primeros
contactos fueron ignoradas, y sin embargo hoy nos parece lo mas
envidiable de su arte y su cultura?

Hemos de considerar que la razén resida en que cuando el
ser humano tiene que elegir, ya sea frente a un simple menu, una
fruta o incluso la ropa, elige aquello que estd mas en consonancia
con sus necesidades.

¢ Qué necesidad podian tener la gran mayoria de los
misioneros occidentales y viajeros del siglo XVI en empaparse de
las doctrinas filosoficas orientales, que de alguna manera hablaban

de otras divinidades, si estaban en posesion de la Verdad y



veneraban al unico Dios?, ¢por qué se iban a sentir atraidos por las
pinturas a la tinta que hablan del vacio, o por la caligrafia y la
expresividad de un trazo “casi automatico”, cuando la mayor parte
de la pintura occidental sacaba sus temas de las historias biblicas y
Occidente se mostraba orgullosa de su cultura, una cultura basada
en la razon, y para la que el mundo de la intuicidn no era nada
cientifico, sino que era algo que podia pertenecer al ambito de la
magia y de la fantasia?

Fueron Descartes y toda la filosofia britanica del siglo XVII,
desde el empirismo y el énfasis dado a la validez de la experiencia
individual, y posteriormente, los romanticos ampliamente influidos
por ellos, quienes con el protagonismo concedido al sentimiento y a
la transmision de las emociones, contribuyeron a que pudiera
producirse un encuentro mas profundo con el mundo de Asia
Oriental.

Con anterioridad a que los llamativos grabados japoneses
comenzaran a circular en el siglo XIX entre artistas y burgueses, en
los siglos XVIy XVII llegaron a la peninsula Ibérica piezas de arte y
objetos japoneses, llegados de mano de los comerciantes, entre los
envios y objetos personales de los misioneros, o como regalos de
embajadas. Tales objetos fueron recibidos como curiosidades y
tesoros, pero no tuvieron repercusiones en las creaciones artisticas
del momento.

La llegada masiva de objetos japoneses se produce cuando
Japon abre sus fronteras y comienza a comerciar sin sujetarse al
monopolio de chinos y holandeses. Es entonces cuando aquellos
objetos que seguian despertando nuestra curiosidad, se introducen
en las pinturas de modo notorio como testimonios o anécdotas de

viajes reales o sofados.



Entre los pintores espafioles podemos ver ejemplos como los
de Frederic Masriera Manovens: “Antes del baile” y “Después del
baile” (1886), donde biombos y quimonos muestran todo su brillo y
aroma oriental; el retrato de Fortuny de Adelaida del Moral; el
retrato que Santiago Rusifol hace de su hija “Maria Rusifiol en el
Cau Ferrat” (1894), igualmente acompafiada por un dorado biombo;
o la decoracion de la casa Coll i Pujol de Badalona, en la que se
trasladan a las paredes las coloridas estampas de la escuela
Utagawa.

La armadura de guerrero japonés presente en el estudio de
Maria Fortuny, o los budas, mandalas o flores de loto, son
igualmente ejemplos de este interés por aquellos fragmentos de
otra cultura que reclaman nuestra atencion y nos obligan a
interrogarnos. Nos devuelven de algin modo la mirada que
proyectamos sobre ellos. Preocupados por nuevos temas
decorativos: nos atraen los lirios, los crisantemos, las mariposas y
las libélulas. Preocupados por la busqueda de nuevas perspectivas
y nuevas soluciones formales: nos fijamos en los innovadores
puntos de vista de las estampas y en la planitud de sus colores.
Preocupados por la falta de absolutos y el progresivo descreimiento
de la sociedad: coleccionamos sus altares y sus budas.

Y una vez sobrepasado el primer deslubramiento, estudiados
analizados y hechos suyos los recursos, se procede a trasponerlos,
o a digerirlos y obtener de ello una energia nueva.

Fueron sobre todo las estampas las que difundieron y
ayudaron a configurar la imagen que de Japon y lo japonés se tenia
en Espafia. Pintores como Fortuny, Riquer, Rusifiol o Anglada-
Camarasa, o Echevarria las coleccionaron y las utilizaron, al igual

gue el Manga de Hokusai, para realizar estudios, bocetos, o incluso



se sirvieron de ellas como modelo para sus obras. Es por ello que
en ocasiones aparecen incluso representadas en la ambientacion
de la escena, aludiendo por un lado a la moda japonista que
recorria, no solo Europa, sino también Estados Unidos, y por otro a
sus propias admiraciones y deudas. Incluso alcanzé a Picasso,
quien deja ver dicha relacion en algunas de sus pinturas, como La
chata, y en ciertos dibujos.

Por tanto en los pintores espafioles que desde las Ultimas
décadas del siglo XIX se fueron aproximando al arte extremo
oriental, hay un primer acercamiento que podriamos calificar en
muchos de los casos de tematico y formal, que da paso a una
segunda etapa en la que lo epidérmico pierde importancia y los
artistas intentan averiguar los planteamientos que esconden
aquellas obras que despiertan su interés. Esto va a provocar que se
produzca un desplazamiento de los coloridos grabados a las
austeras ceramicas de té y a las mas expresivas y sugerentes

pinturas a la tinta y caligrafias.

Un ejemplo muy claro lo tenemos también en la trayectoria de
Joan Mir0, que si bien en 1917 pint6 el retrato de su amigo Ricart
utilizando a modo de collage una estampa japonesa de fondo, con
el tiempo iria descubriendo en su aproximacion a la cultura y el
pensamiento japoneses nuevas profundidades que le ayudaron a
desarrollar una progresiva depuracion de su pintura, hasta llegar en
los afios 60 a la limpieza y claridad de su serie Azul. Siendo claras
sus fuentes de inspiracion en la pintura zen de Sengai, “El universo”

en Personaje delante del sol (1968).

Nuevos aires recorren Norteamérica y Europa, sobre todo tras

el final de la Segunda Guerra Mundial. La forma de mirar el mundo



y de mirarse ha cambiado. Las preocupaciones de los artistas y de

sSu sociedad son otras.

El arte se interroga sobre si mismo, sobre su valor en la
sociedad, sin preocuparse ahora en buscar la originalidad en los
temas. Se produce una interiorizaciéon del arte, y es en ese
momento en el que Occidente encuentra mirando a Oriente

respuestas que estaba buscando.

En este sentido Luis Feito, uno de los fundadores en 1957 del
grupo El Paso, apuntaba en una entrevista: “Es decir, debido a que
hubo pintores que querian y queriamos una pintura muy directa, sin
influencia ninguna intelectual, sin cocinar el oficio (que era la
relacién gue teniamos con la pintura debido al siglo XIX, donde todo
era técnica, todo era oficio...), entonces al buscar esta pintura
directa, completamente espontanea, donde se trataba de sacarte de
las tripas lo mas directamente posible lo que tuvieras en ellas, pues

el zen cae directamente abhi...

O sea, por intuicion que quiere hacer una cierta pintura y
encima al conocer el zen éste te da un cierto apoyo porque ves que
eso ha existido hace mucho tiempo y que los pintores orientales lo
hacian hace siglos. Asi que, lo que pretendiamos los pintores era
esa manera puramente oriental de querer expresarse y pintar
haciendo el camino directo del triangulo del vientre, que pasa por el

brazo, y se va por la mano a la tela o al papel.

Yo he estado haciendo durante muchos afos este tipo de
pintura en el que intentabas crear un vacio intelectual, una pintura

donde no hubiera una voluntad. De hecho, una de las



consecuencias por las que yo trabajaba por tierra es que no ves el

cuadro™.

En Espafia en los afios 40 y 50 la atmdsfera cultural se
hallaba anquilosada y resultaba axfisiante para los artistas,
precisamente por una falta de posibilidad de intercambio y de
dificultad de saber qué ocurria fuera de nuestras fronteras, cuales
eran los nuevos impulsos del arte.

Fue sobre todo a partir de los afios 50 cuando nuestros
artistas tuvieron la oportunidad de atravesar la frontera rumbo a
Paris. En la mayoria de los casos con una beca o ayuda de distintas
instituciones. Pablo Palazuelo, Eduardo Chillida, Antoni Tapies,
Eusebio Sempere, Antonio Saura, Albert Rafols Casamada, son
algunos de los artistas que contaron con esta oportunidad. De
manera que el caso se repite. Asi como sucediera con el
conocimiento del arte japonés y del japonismo a finales del siglo XIX,
gue nos llego via Paris, es de nuevo a traves de la capital francesa
como la mayoria de nuestros artistas inician su aproximacion a la
nueva ola de influencia japonesa.

Valeriano Bozal considera que en el ambito artistico nuestra
posguerra se alarga hasta 1957, momento en el que se fundan el
grupo El Paso y Equipo 57. Aflos ya en los que se empieza a
descubrir la madurez en la obra de artistas como Antoni Tapies,
Manolo Millares, Antonio Saura, Chillida y Oteiza, y ésta comienza a

ser reconocida y valorada fuera de nuestras fronteras.

Es en estos afos (entre 1955-1960) cuando el artista
hispanofilipino Fernando Zébel, fundador en 1966 del Museo de

Arte Abstracto Espafiol (Cuenca), se instala en Espafa. Es un

1 Entrevista con Inés Vallejo Ulecia (18.5.2000) para trabajo de doctorado UCM, sin publicar,
p.3.



artista que asume en €l presupuestos estéticos norteamericanos,
europeos y orientales que se reflejaran de una manera u otra en sus
primeras obras abstractas llamadas “Saetas”, que constituyen una

metafora del movimiento.

En 1959 realiza su primera individual en Espafia en la Galeria
Biosca de Madrid. Lo que alli se muestra esta a caballo entre la
etapa que esta cerrandose de las Saetas (1955-1960), y la que
comienza de cuadros caligraficos de negro sobre blanco, la Serie
Negra, que prolongara hasta 1962/63. En la primera se centra en el
tema del movimiento, mientras que en la segunda afnade al tema del

movimiento el del recuerdo.

“‘Mis pinturas de movimiento estan intimamente relacionadas
con la pintura oriental. La serie de las Saetas estaba inspirada en
los jardines de arena japoneses. Todas aquellas lineas
meticulosamente dibujadas con el rastrillo trasmiten un efecto

inquietante™

. Si nos fijamos, la afinidad que Zobel apunta en nada
tiene que ver con el trazo —€l trabaja con una jeringuilla de cristal-,
ni con el color de las pinturas a la tinta ni las caligrafias, ni con la

composicion de las obras o los grafismos orientales.

Ademas, encontramos una importante relacibn en una
entrevista en la que Zbbel explicaba que “Los cuadros chinos tienen
una extension en el tiempo [¢no es algo similar el tema del
movimiento en sus saetas?] y el espectador repite mentalmente los
gestos y las pinceladas del autor. Y esto es lo que a mi me

interesaba, por lo menos saber hacer y poder hablar del asunto y

2 De la entrevista realizada por Armando Manalo: “Fernando Zébel: a virtuoso of paint”,
Pace, Manila, 24/3/1972, en Zébel (2003). Museo Nacional Centro de Arte Reina Sofia,
Madrid, p.213.



poder juzgarlos, y entonces no tuve mas remedio que ponerme a

estudiar caligrafia china”™.

Personalmente creo que la deuda de Zoébel con Oriente es
evidente, pero lo que si que debe quedar claro es que Zobel no
hace pintura oriental, no recoge rasgos aparentes, superficiales,
exclusivamente formales: Empapado de lo mas profundo de su arte,
lo oriental le ha servido como acicate, como estimulo, como espejo,

y le ha ayudado a renovar la propia tradicion occidental.

La cordialidad de su caracter, su amplisima formacion y
generosidad, asi como sus distintas iniciativas hicieron de Zobel un
punto de referencia entre los artistas espafioles. Esto es evidente
en el hecho que en el 2006 se celebraran, los 40 afos del Museo de
Arte Abstracto Espafiol de Cuenca, y de como la ciudad entorno a
su taller y del conquense Torner, se convirtieron en un punto de
encuentro al que se trasladaban artistas como Sempere, Saura, y

Millares.

Su amplisima biblioteca de arte chino y japonés, su coleccion
de arte oriental y sus conocimientos sobre €l fueron otros de los
puntos de curiosidad e interés que despertaron atraccion entre sus
amistades. Podemos decir que Zbbel en su amplisimo circulo de

amistades hizo de intérprete de lo oriental. Asi lo reconoce Saura en

3 Villalba, A. 1991: 922

Es un ano después, en 1958, cuando comienza a trabajar en unas excavaciones
arqueologicas en la peninsula de Calatagan, en una finca familiar, y sacan a la luz
numerosos restos de porcelanas chinas, que se aproxima al arte chino, especialmente
a su pintura y su caligrafia. Durante dos afos inicia el aprendizaje del idioma chino y
su caligrafia, y escribe a un amigo: “Es un ejercicio ideal para un pintor: si logras
dominar un pincel chino, seguramente dominaras cualquier cosa”. Es durante ese
mismo periodo cuando cuenta que en los ratos muertos esta preparando una serie de
30 conferencias sobre arte chino y japonés.



su necroldgica, en la que habla tanto de su amplia biblioteca, como

de su hermosa coleccion de pintura oriental.

Con Torner realiza en 1971 un viaje de tres meses por Roma,
Extremo Oriente y Norteamérica. Tres afios después expuso en la
Galeria Turner una serie serigrafica con el titulo Japonesadas o
“Diversas perspectivas”, un titulo y una serie con la que queria
mostrar la atraccion primera que ejerce otra cultura, el proceso de
acercamiento y el esfuerzo de comprension. Japonesadas viene a
ser la conciencia de que nunca el éxito es total en esa aproximacion.
Dice: “Queda la modificacion de la vision primera y un
enriquecimiento personal posterior, cosa natural al asomarnos con

interés a los demas, aunque sigan quedando lejanos™.

Gustavo Torner volvera a Japon de nuevo en 1988. Su interés
por este pais, sus planteamientos y sus formas se ha mantenido
vivo, ya en los afios ochenta habia trabajado con nuevos formatos,
como si fueran trajes: “Me interesa mucho que la forma también
esté en el contorno del cuadro y la alusién es clara, si, a los
kimonos japoneses. Pero los elementos, los fragmentos, siguen
siendo los mismos anteriores, sean cuadrados o rectangulos con la
secciéon de oro y en tamafos crecientes con relacién a la serie de
Fibonacci. Mi interés era intentar sintesis de formas de
civilizaciones diferentes, dejando muy claro todas las distintas

referencias que puedan ser complementarias”®.

4 Saura, A. (1984). “Conmovedora personalidad, insoélita obra”. El Pais, Madrid, 5 de
junio de 1984 (Necrolégica a la muerte del artista) Mazario Mazario Torrijos, Carlos
(2004). “Z6bel y su biblioteca: corriente de nuevas ideas”. Japén. Arte, cultura y agua.
Prensas Universitarias de Zaragoza, The Japan Foundation, Zaragoza, p. 123-132

5 TORNER, Gustavo (1974). Serigrafias 1963-1974. Galeria Turner, Madrid.

6 Torner, pintura y escultura. (1987) Galeria de Arte Soledad Lorenzo. Madrid; TORNER,
Gustavo (1996). Escritos y conversaciones. Pretextos, Valencia, p.112



Entre los artistas que se asentaron en Cuenca estuvo Antonio
Saura. La mancha, el gesto sobre la superficie pictorica como
tiempo, movimiento y energia fueron de los rasgos y conceptos que
mas se dejaron notar en la creacion del pintor aragonés. El afirmé
que para €l el primer descubrimiento le habia llegado a través de la
caligrafia y una revista llamada Bokubi’, (Esta es una pintura-
caligrafia realizada para el fusuma de un templo en Nishinomiya,
Kaiseiji) publicada en Kyoto, donde pudo disfrutar de las obras de
Shiryu Morita® y sus comparfieros. Lo que le llamoé la atencion fue
gue la tradicién caligrafica heredada durante siglos (como él habia
heredado la tradicion pictorica occidental) aparecia trastocada por la
libertad de tratamiento del ideograma. “En muchos casos, la
mancha inundadora de tinta parecia predominar a la identificacion o
legibilidad del signo, ofreciendo resultados que mostraban una
franca tendencia a la destruccion de su tradicional dependencia.
Frente al abierto vacio, la plasticidad resultante como consecuencia
de la inundacion de tinta negra mediante el empleo de inusitados y
gigantescos pinceles, abria las puertas a una modernidad
caligrafica, dentro del soporte tradicional, cuyo ejemplo se
correspondia, bajo otros condicionamientos, con obras de unos
pocos artistas occidentales™.

Se siente atraido e identificado. Tan sélo debemos pensar en
la tradicidon retratistica espafiola en la que podriamos injertar a

Saura, y en como en los retratos se valora mas el tratamiento que el

7 Bokubi (1951-1981), una publicacion que inicia su andadura de la mano del grupo
de caligrafos de avant-garde, y que lideraba Shiryu Morita

8 Con diferentes nombres y relevos se constituyo en la zona de Kyoto entorno a 1949.
En sus inicios participaron conjuntamente con miembros del grupo Gutai y en las
exposiciones organizadas en la zona de Kansai por una asociacion de arte moderno
llamada Genbi (Gendai bijutsu kondankai), fundada por seis pintores, entre ellos Jird
Yoshihara en 1952.

9 SAURA, Antonio. (1987). “Espacio y gesto Gutai”. Grupo Gutai. Museo Espafiol de
Arte Contemporaneo. Madrid, p. 75-76.



reconocimiento. Lo importante no es la identificacion del personaje,
sino el gesto y la energia descargada sobre el lienzo con cada
pincelada, la plasticidad resultante de la accion.

Cuando Saura escribié en 1986 un ensayo sobre Gutai (grupo
artistico japonés muy ligado al performance y a la abstraccion) se
advierte que el pintor reconoce el peso que la cultura oriental ha
tenido en el desarrollo del expresionismo abstracto, y cuales son los
rasgos que ayudo a potenciar: expresividad caligrafica y gestual,
enfatizacion del vacio, descentralizacidn compositiva, concentracion
y meditacion.

Saura conocié en Paris al mismo tiempo las primeras
propuestas informalistas y la tradicion pictorica oriental de la tinta,
descubriendo practicamente a la vez la potencia matérica de la
expresion plastica y la energia y el tiempo captados en el trazo del
pincel oriental®.

Sus telas de 1956-1963 son ejecutadas en un enfrentamiento
cuerpo a cuerpo. El gesto aparentemente azaroso responde a un
impulso interior y se convierte en protagonista, magnificado por los
grandes formatos.

Nantemb6 TO6ju (Nakahara Zenchd) (1839-1925), un gran

I
maestro zen y gran caligrafo, cumbre de la expresividad técnica ',
escribio en su autobiografia que el pintor mismo, con todo su cuerpo
es el pincel que pinta. En sus trazos puede ser percibido el poder de
Su energia y concentracion. Afirmaba que si simplemente se

escribiera con el pincel los caracteres nacerian muertos™'.

10 Saura, A. (2001) Visor. Barcelona, Galaxia-Gutenberg, p.49.
11 ADDISS, Stephen (1989). The Art of Zen: Paintings and Calligraphy by Japanese
Monks, 1600-1925. Nueva York, Harry New Abrams, p.191-192.



Quisiera destacar a través de lo brevemente expuesto sobre
Saura, que tanto Bokubi como Gutai estan desarrollandose a la par
que el informalismo en Occidente. Que la produccién de ambos
grupos de artistas esta muy vinculada y enraizada en la tradicion, y
al mismo tiempo innovando y mirando hacia delante, resurgiendo de
una situacion de posguerra similar a la que vive Occidente. En el
caso de Saura, pero considero que no debid ser un caso aislado,
dada también la relacion de Tapies con los miembros de Gutai, es
en el deseo de ir hacia delante, de nuevas busquedas sin perder la
identidad donde se encuentran ambas tradiciones. Se repite de
nuevo lo que ocurriera en el siglo XIX, ya que las estampas que
comenzaron deslumbrando a Occidente fueron precisamente las
gue se estaban produciendo en ese momento. Por tanto artistas
coetaneos a nuestros impresionistas.

Quisiera concluir este recorrido de artistas esparoles, que
para nada ha pretendido ser exhaustivo, con Antoni Tapies (1923).
El siente una declarada gran admiracién y proximidad por los temas
de filosofia oriental, y coOmo estos han encontrado su expresion
artistica. En una entrevista con el artista (diciembre del 2001)
manifestaba cémo El libro del té de Okakura Kakuzé, que su padre
le presto, y El elogio de la sombra, de Junichiro Tanizaki, fueron, y
las reconoce como dos obras fundamentales en su acercamiento al
mundo japonés, y en su apertura hacia él.

Después se interesa junto con su mujer, primero por los textos
indios del Vedanta, por el budismo, y por una de las ramas, el zen.
Confiesan que hacian una busqueda y una seleccion de lo que le
venia bien para el espiritu, explicando que esto es algo que
después penetra en el arte. En este sentido valoran enormemente

las obras de Suzuki Daisetsu, de hecho nos mostraron con gran



carifio unas fotos que de él les habia remitido un discipulo del
maestro japones.

En su coleccidn personal tiene dos obras de Hakuin,
afirmando que es uno de los pintores y caligrafos que mas le atrae.
Es a finales de los cincuenta cuando se acercan a €l y compra estas
obras japonesas en Paris.

En la Bienal de Venecia de 1958 conocio al critico Sh(zo
Takiguchi que participaba como miembro japonés en el jurado.
Antes de regresar a su pais viajo a Barcelona con Michel Tapié y un
grupo de periodistas. Ante la gran dificultad de encontrar
alojamiento en la ciudad, su mujer y él les prestaron su apartamento,
y ellos se trasladaron a otra casa. Por limitaciones con el idioma su
conversacion con Takiguchi no era muy fluida, pero congeniaron
muy bien. Por ello le propuso hacer una obra conjunta, una
publicacion. Por parte del poeta existia un gran interés por este tipo
de trabajos de colaboracion. (Con MirG trabajé hasta publicar en
1970 Proverbes a la main, editada por La Poligrafa, y en 1978 En
compagnie des étoiles de Mir6, publicada por Heibonsha).

La obra que realiz6 conjuntamente con Tapies se tituld
Llambrec material, la Mirada de la materia, la transparencia del
muro...Una obra que en 1975 fue publicada por la editorial Poligrafa.
El texto lo constituyen tan solo los poemas de Takiguchi, y podemos
dudar ante la obra si su condicidén de representante de la cultura y la
tradicion japonesa, pesan de alguna manera en la concepcion
formal del libro y en su desarrollo plastico, o si tan solo es simple
afinidad con los planteamientos del quehacer del pintor catalan.

Tapies mantuvo también con los miembros del Grupo Gutai
una estrecha relacion, y participé con ellos en Japén en las

exposiciones que el critico Michel Tapié organizé en el archipiélago.



En 1992 Tapies escribio un articulo para el catdlogo de la
exposicion Shiraga en Paris*?. Lo titulé “El arte japonés y el culto de
la imperfeccién”, en él hace una exposicion del desarrollo de
relaciones entre el arte occidental y el oriental, y las razones de la
aproximacion que ha tenido lugar.

Lo que Tapies deja claro que admira en Kazuo Shiraga, monje
budista zen, es en cierta medida lo que también admir6 en Hakuin
Ekaku (1685-1768), y que es lo que a la mayoria de los artistas
occidentales les ha atraido de la caligrafia y la pintura a la tinta: la
concentracion y el vacio de si mismo; la importancia del gesto y del
trazo; la vibracion de la linea; el ritmo de la accion de pintar en si; el
vacio que emana de las obras, atemporal y expresivo;

esencialidad...

El panorama en torno a la relacién de los artistas espafioles
con el mundo japonés es mucho mas complejo de lo que a primera
vista podria suponer, porque nos encontramos con que el interés y
el estimulo de lo japonés reside no solo en la pintura a la tinta o la
caligrafia, sino también en los jardines secos, en los formatos, en
las artes de estilos del pasado mucho mas decorativos, o incluso en
su poesia. Sigue incluso vigente la fuerza de los grabados de
Hokusai. Es este el caso de Chillida por ejemplo. El siglo XX y lo
japonés es un tema todavia escasamente explorado, pero que

abrira nuevos caminos de comprensién del arte.

Quisiera cerrar este recorrido con unas palabras de Luis Feito
que a mi juicio explican la razén de ser de estas experiencias de

interaccidon y enriquecimiento.

12 Posteriormente ampliado en La Vanguardia, Barcelona, 23 de junio de 1992.
Incluido en Tapies, A. (2001). Valor del arte. Ave del Paraiso, Madrid, p.131-138.



“Es muy legitimo, e incluso necesario explorar nuevos ambitos,
articular nuevas expresiones que enriquezcan nuestra experiencia.
Pero no debemos olvidar que toda busqueda, tiene siempre como
punto de partida lo que nuestros predecesores pensaron e hicieron.
Los frutos de la experiencia de otras épocas y culturas son
esenciales para no caer en esa frustrante y vacia apetencia del
cambio por el cambio, de lo nuevo por si mismo, sin mas contenido
gue su supuesta originalidad. No existe en Arte la originalidad en lo
absoluto, sino tan soélo aportaciones diferentes que amplian lo que

hoy conocemos™®.

13 FEITO LOPEZ, L. (1998). Notas sobre un itinerario. Discurso del académico electo a
la Academia de Bellas Artes de San Fernando. Academia de Bellas Artes de San
Fernando. Madrid, p. 13-14.



