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FERNANDEZ, JUSTINO. Arte Mexicano,
De sus origenes a nuestros dfas. Editorial
Porrva, S. A. México, 1958.

Mis de 25 aiios ha dedicado el doctor Justino Fernindez, director del Instituto
de Investigaciones Estéticas de la UNAM, al estudio de las diversas formas de
creacién artistica mexicana. Sin pretender dar aqui la bibliograffa de los numerosos
trabajos publicados por él, no pueden dejar de mencionarse su fundamental drte
Moderno y Contempordneo de México, sus varios libros acerca de Jos¢ Clemente
Orozco, su célebre Prometeo, en €l que incluye en lugar prominente, al lado de
los grandes maestros de la pintura contemporinea, a Orozco y a Rivera. En lo que
al periodo colonial se refiere, bastard con aludir a sus numerosos trabajos monogréficos
acerca de iglesias, monumentos y pinturas novohispanas. Finalmente, respecto del
arte prehispanico, su libro sobre la escultura azteca de Coatlicue, constituye la
exposicién magistral de los rasgos fundamentales de la estética prehispinica nihuatl.

S6lo quien ha profundizado as{ en el conocimiento directo del arte mexicano
en sus diversas épocas, tiene derecho a ofrecer una visién panordmica, seria y fundada
del mismo. En este sentido el ultimo libro de Justino Fernindez, Arte Mexicano.
De sus origenes a nuestros dias, publicado recientemente por la Editorial Porrta,
viene a ser una reflexién histérica, lograda por un maestro, acerca de los mds humanos
testimonios que de su paso dejaron las varias culturas y los creadores geniales que
han florecido en nuestra patria.

Para apreciar mejor el Arte Mexicano, de sus origenes a nuestros dias, vamos
a seguir un camino, tal vez sugestivo. Vamos a considerarlo en funcién de una antigua
concepcién nahuatl del arte. Nos referimos a ciertas ideas que acerca del arte dejaron
consignadas los tlamatinime, o sabios nahuas, en varios textos reducidos al alfabeto
latino durante la primera mitad del siglo xv1. Posiblemente haya mucho de arbitrario
en este intento, mas no obstante habrd quizds también aspectos interesantes.

Puesto en pocas palabras, parece que los nahuas consideraron al artista como
un “yoltéotl” corazén endiosedo que, después de dialogar largamente con su corazén
(moyolnonotzani) y conociendo a fondo los simbolos de su antigua cultura, se
convertia al fin en un tlayolteuhuiani, o sea un “divinizador de las cosas con su
corazén endiosado”, empeiiado en introducir el simbolismo de la divinidad en las
cosas: en la piedra, en los murales, en el papel de amate de los cédices, en el barro,
en las obras de jade y oro. Un hombre capaz de “hacer mentir a las cosas”, para

77


http://dx.doi.org/10.22201/iie.18703062e.1960.29.692

DOI: http://dx.doi.org/10.22201/iie.18703062e.1960.29.692

que sin perder su propio ser, tomen figuras innumerables: de dioses, animales y
hombres.

Y la finalidad de tales creaciones era hacer llegar a la gente del pueblo el
mensaje supremo que encerraban esos simbolos. Los macehuales no eran capaces
con frecuencia de comprender por si mismos los grandes temas de su religion, el
destino de su existencia, y en una palabra, la concepcidon nihuatl del universo. Pero
los artistas que habian estado dialogando con su corazén, habfan descubierto los

simbolos, 0 como decian ellos, “la flor y el canto de las cosas”, las formas capaces
de acercar al pueblo a las antiguas doctrinas.

Tratando de ofrecer verdad a la gente, lo que equivalia en el pensamiento nihuatl
a darle rafz, cimentdndolo en los principios supremos de su pensamiento religioso,
los artistas son los creadores de simbolos, de “flores y cantos”, a veces bellos y
hermosos, otras casi siniestros, pero siempre profundamente humanos y en cierto
modo también divinos. Asf, el fin ltimo nunca se pierde en la concepcién ndhuatl
del arte: toda creacién es un simbolo —flor y canto— destinado a dar verdad (raiz
2 la gente).

Pues bien, relacionando estas ideas con el Arte Mexicano de Justino Ferndndez,
puede afirmarse que este libro encierra una espléndida imagen de las “flores y
cantos” sembrados en México desde tiempos remotos. Comenzando por el estudio
del arte indigena antiguo, describe entre otras cosas, las maravillosas piezas de

cerimica de las culturas de Occidente, obra de quienes mejor que nadie “ensefiaron
a mentir al barro”.

Nos acerca en seguida el autor al arte precldsico, al de las culturas del Golfo,
al arte maya creador de grandes conjuntos arquitecténicos y de murales como los
de Bonampak, orgullo de cualquier cultura cldsica. Las numerosas ilustraciones de
monumentos, esculturas, pinturas, cerdmica, etcétera, de esas civilizaciones indigenas,
constituyen el mejor complemento al texto del libro.

Tratando ya del arte ndhuatl, a partir de Teotihuacdn, nos muestra el simbolismo
de la cosmologia nihuatl refiejando en sus grandes centros rituales. “Las flores y
los cantos” abundan por doquiera. Es particularmente importante subrayar la opinién
del doctor Fernindez acerca del arte de Tula, cuyas obras “con toda su grandeza

e interés no son suficientes, a mi parecer, para que tal fama extraordinaria se justifique
del todo”.

Finalmente, llegamos al arte azteca, del que afirma Fernindez que “no tiene
rival en la escultura”. Estudiando diversas piezas de dicho arte, se detiene de manera
especial en la Coatlicue. En unas cuantas piginas traza entonces una sintesis de su
magistral libro anteriormente citado, acerca de la misma escultura. En ella, mejor
tal vez que en ninguna otra, se ven realizadas las ideas estéticas de los tlamatinime:
debi6 ser ciertamente un Yoltéotl “corazén endiosado”, quien dialogando con su
corazén, concibié esa estructura colosal, verdadero enjambre de simbolos, flores Y cantos,
que muestran la concepcidén de la divinidad, del universo, de la lucha, de la vida
Y la muerte, como la vieran los sabios aztecas. Ciertamente que quienes contemplaron
la Coatlicue en los tiempos prehispdnicos, encontraron en ella el simbolo de su
verdad y rafz. Podrd parecer a muchos una imagen siniestra. En realidad es el dindmico
enjambre de flores y cantos que hacen mentir a la piedra, esculpiendo en ella la
visién azteca del mundo.
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Tratando luego del arte de la Nueva Espafia, la reflexién histérica del autor
nos lleva a otro de nuestros antecedentes culturales: el hispinico. Ante la vista del
lector pasan primero las grandes creaciones, como las indigenas, también de hondo
sentido religioso, obra de los misioneros franciscanos, dominicos y agustinos. Es el
arte medieval renacentista, que aparece en Nueva Espafia con una fisonomia propia,
en la que el elemento indigena se deja percibir.

Viene luego el arte barroco, principalmente del siglo xvit y parte del xvur
Las que pueden parecer sus mdximas extravagancias, incluyendo el churrigueresco,
no dejan de ser nuevas flores y cantos que introducen ahora los simbolos del
Cristianismo en la escultura, en los templos, en los retablos. Finalmente a fines
del siglo xvir y principios del Xix el arte neocldsico, de corta vigencia en México,
es un abrir las puertas con mayor amplitud a otras corrientes si bien incorpordndolas
al cardcter nacional. Enriquecida esta seccién con més de 100 ilustraciones, muestra
a las claras su importancia “Flores y cantos” indigenas y novohispanos son, como
dice Justino Ferndndez, “dos pasados nuestros... que dan cardcter excepcional al
arte mexicano”. Son los que hacen posible la aparicién de nuestro arte moderno y
contempordneo, en los que el rostro y el corazén de México quedan al fin descubiertos.

“El Arte Moderno” que comprende de un modo general la mayor parte del
siglo x1x, refleja, como es natural, las luchas interiores de México. La pintura
académica, por una parte, y el romanticismo por otra, descubren aspectos de la vida
mexicana y ofrecen también reflexiones de sentido universal. Los paisajes de José
Maria Velasco son una de las grandes cumbres alcanzadas dentro de ese lapso. Pero
fue el llamado arte del modernismo quien trajo consigo una mds honda reflexién
acerca de la realidad mexicana. Se trata de los primeros empefios de descubrir “con
flores y cantos” el rostro y el corazén del México que iba surgiendo.

Recuérdense tan sélo las figuras de Ruelas, Saturnino Herrdn, y sobre todo del
genial grabador Jos¢ Guadalupe Posada, “cuya obra, dice Justino Fernidndez, ha
trascendido al arte mexicano de nuestro tiempo”. Las piginas que dedica el autor
a Posada, a las que corresponden también algunas ilustraciones, muestran la importancia
del hombre que sobrepasando todas las limitaciones tradicionales, llevé al papel
“una visién critica de Ia realidad histérica social de su tiempo... que se eleva a
lo universal”.

La ultima parte del libro lo consagra Justino Fernindez a la exposicién del
arte contempordnco. Como acertadamente lo seiiala, la Revoluciéon “redescubrit los
verdaderos valores del arte y la vida de México”. Son los grandes muralistas quienes
constituyen en este periodo el punto central de atencién. Los nombres de Diego
Rivera, Jos¢ Clemente Orozco, David Alfaro Siqueiros, Rufino Tamayo, Francisco
Goitia, Juan O’'Gorman y otros varios mds, vuelven a hacer vilida la antigua
concepcion ndhuatl del arte: introducir el simbolismo en los murales para hacer
consciente al pueblo de su propia rafz. Sélo que ahora ya no es tanto el simbolismo
de la divinidad cuanto el simbolismo del hombre y la vida, concretamente de México.

De todos los grandes maestros, Jos¢ Clemente Orozco, “barroco y trigico a la
vez”, recibe la mayor atencién en el libro que comentamos. Asi como la Coatlicue
representa en el pensamiento de Justino Ferndndez lo mis elevado de la escultura
prehispanica, asi los murales de hondo sentido filoséfico y universal pintados por
Orozco en la Universidad de Guadaljara, en el Palacio de Gobierno y en la capilla
del hospicio Cabafias son la mdxima creacién contempordnea: “una meditacién sobre
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la existencia humana ... un realizarse del hombre... bien o mal, como malvado o

como santo, pero en resumidas cuentas, con un fuego creador, fuego que al fin lo
consume”.

Y no es coincidencia que hayan sido precisamente la Coatlicue y los murales
de Orozco los dos temas estudiados ya en previos libros por Justino Fernindez como
caracteristicos de la etapa prehispinica y moderna de México. El retablo del altar
de los Reyes de la Catedral de México, “punto obligado de partida para el estudio
del arte ultrabarroco en la Nueva Espaiia”, es la obra colonial escogida por Justino
Fernindez como representativa del arte novohispano, en su empefio por ofrecer, en
obra aparte, una trilogia de los momentos culminantes del arte mexicano.

Resumiendo lo dicho en esta larga nota, s6lo resta felicitar a la Editorial Porrda
por el acierto tenido al publicar este libro del doctor Justino Fernandez y hacer votos
porque tan valioso estudio logre la amplia difusion que merece. En é1 encontrardn,
no sélo el gran piublico y los estudiantes, sino también los mismos especialistas y
de un modo particular no pocos arquedlogos y criticos de arte, una guia extraordinaria
para acercarse, sobre base firme y con sentido humano, a las grandes creaciones del
arte mexicano. La misma presentacién impecable del libro, con la figura simbédlica,
indigena cristiana y contempordnea del “Tata Jesucristo” de Goitia en 1a portada y
con sus 224 liminas en blanco y negro y varias a todo color, estd a la altura del
contenido de ]a obra y es ya de por si una invitacién a la lectura. Tal es la Wltima
obra de Justino Fernindez, libro fundamental: reflexién histérica acerca de la flor
y el canto, el simbholismo, del arte mexicano de todos los tiempos. *

Miguel Ledn-Portilla

Schuster, Alfred B. The Art of Two
Worlds. Studies in Pre-Columbian and
European Cultures. New York (1959).
F. A. Praeger, Publishers.

Es un acierto haber considerado las culturas europea y precolombina para
anotar diferencias y semejanzas, sobre todo las primeras. El autor del estudio, Alfred
B. Schuster se ha batido con un tema que si bien estaba alli, en el océano de las
ideas, entre el viejo y el nuevo continente, nadie se habfa atrevido a tratar en serio.
El volumen es una publicacién de 12 Ibero-Amerikanische Bibliothek de Berlin y
cstd presentado con gran dignidad. Se compone de nueve capitulos, abundantes
notas, una serie de ilustraciones, la mayor parte seleccionadas a modo de hacer
un paralelo objetivo entre obras de arte americanas y europeas, y de una serie de
comentarios sobre las l4minas mismas. Es un libro penetrante y erudito cuya lectura
y apreciacién no son ficiles, pero que vale la pena dedicarle esmerada atencién.

Convencido el autor de que es necesario revisar los métodos con que se
presenta el arte precolombino, puesto que muchas de sus obras son gran arte y
debe ddrseles su lugar como tales, y de que es posible su apreciacién sin tener

* Esta nota aparecié en la Seccién de Libros de “México en la Cultura” de
Novedades, el 7 de diciembre de 1958. Se reproduce por su importancia.
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un conocimiento exacto de las intenciones del artista, se propone alcanzar una
comprensién mds profunda de la cultura poniéndose en una actitud receptiva,
usando las obras de arte mismas como trampolin para comprender la antigua
cultura americana. Tales son las finalidades y ¢! método del estudio del sefior
Schuster, quien explica en la introduccién que usard metaféricamente un par de
expresiones: Linear—bidimensional y pldstica—tridimensional, para caracterizar las
manifestaciones culturales europeas como bidimensionales y las precolombinas como
tridimensionales. Son términos para la comodidad de las consideraciones y contrastes
que ha de hacer a lo largo del libro, si bien advierte que sélo se puede hablar asi
en teoria, para mayor claridad, ya que la realidad no admite soluciones absolutas.

En el primer capitulo, Preludio: México hispdnico, empieza por concederle
una gran significacién a que se haya conservado la estatua ecuestre de Carlos IV
por su valor artistico, que reconoce, y a que no casualmente sea una obra de
escultura. Pero hay otras pruebas del genio escultérico mexicano: la imagen de
Nuestra Sefiora de Guadalupe, que por cierto no le parece de gran mérito artistico,
que ha sido reproducida en escultura; la Capilla del Rosario, en Puebla, que es
obra esculpida por artistas mexicanos, sohre modelos lineales italianos y espafioles,
logrando una obra de cardcter indigena, tanto como la iglesia de Santo Domingo
en Puebla, La Ensefianza en la ciudad de México y cien ejemplos mds que podrian
citarse, También en Guatemala encuentra el sefior Schuster otros casos que prueban
la continua preferencia de los indios por las obras tridimensionales y estd de acuerdo
con Alfred Neumeyer cuando dice: “Nos esforzaremos en mostrar la unidad bdsica
de las decoraciones mestizas en todas las américas”, pero, ailade que: uno de los
objetos del estudio es mostrar esa unidad bdsica no sélo de las decoraciones mestizas
sino de todo el despliegue de la cultura precolombina en las Américas.

Areas de civilizacién se titula el segundo capitulo, que se inicia con una
interrogacién: gpuede hablarse de una &rea homogénea de cultura americana en el
mismo sentido que la europea? En el arte europeo la unidad cldsica se ha venido
a romper hasta el siglo xx. En el arte precolombino las semejanzas son mis notables
que las diferencias. Hay que tener la mayor prudencia, advierte el autor, al hacer
comparaciones entre el arte europeo y cualquier otro de diferentes dreas culturales.
No hay estudioso hoy dia que pueda proponer en serio una teoria del origen
jindependiente del hombre americano. Algunos han propuesto, ademis de las
migraciones del norte, un movimiento de Australia a Sud América. Pero el indio
americano apareci6 en América como un fenémeno fisico, con lengua, costumbres
y circunstancias culturales, segin Ehrenreich, y para Schuster la principal prueba
de la unidad del 4rea cultural americana es: el maiz; como para Europa, Africa
del Norte y parte de Asia es: el trigo. Lo anterior tiende a probar que originalmente
existié en América una cultura comin. Por otra parte, la filologia fracasa al querer
dar luz en el problema. Por ltimo, y ademds de otros factores que se aducen, hay
en todo el Continente una notable semejanza en la estructura ética y social. Asi,
el arte precolombino muestra una originalidad que lo distingue de toda otra
civilizacién y tiene unidad tal que s6lo pudo haber surgido en tierra americana.

La ciudad viene a ser la prueba del elevado nivel de la civilizacién precolombina,
no obstante ser a-histdrica, es decir independiente de otras, lo que viene a justificar
segin el autor, que sea una cultura tridimensional, a diferencia de 1a bidimensional,
linear, del drea mediterrinea, Varias dreas culturales precolombinas han sido propuestas
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por diversos estudiosos, incluyendo el término Meso-4mérica, de Kirchoff; pero esa
variedad es prueba, dice Schuster, de que la investigacién cientifica en esas regiones
estd lejos de ser definitiva. En cuanto al drea cultural europea, uno de los propositos
del autor es mostrar que sus raices mis remotas son idénticas.

En el arte griego el contorno adquiere una gran significaciéon. La recreacién
del cuerpo humano en términos lineales es la gran realizacién del arte clasico griego.
En América, aun las primeras expresiones artisticas muestran rasgos de un impulso
escultdrico. Sin embargo, no quiere decirse que en el primer caso no haya habido
esculturz y en el segundo dibujo o pintura.

El tercer capitulo estd dedicado a la Escultura. Lo que sorprende al autor es
la gran abundancia de obras de arte plistico precolombino que se han conservado
y dice: debemos reconocer el hecho de que la gran mayorfa pertenecen a la eategoria
de arte. El modelade es manual y, por lo tanto, es nuestra mano y el sentimiento
del volumen lo que nos permite ser receptivos de los valores de estas obras. No se
encuentra en la América precolombina esfuerzo alguno por aproximar la naturaleza
al arte, como sucede en Europa, as{ el artista precolombino se sentfa libre para
expresarse. También la colocacidén de la escultura en los edificios es diferente en el
arte europeo y el precolombino; en éste se encontraba al alcance de la mano del
pueblo. El artista precolombino siempre trabajé desde €l plano mds profundo hasta
el relieve. Extrafiamente se observa un alto punto de naturalismo en las esculturas
en piedra de los olmecas. En Europa la diagonal se ha usado mucho como un medio
para crear espacios; en Mitla, por ejemplo, la intencién es diferente, agui crea la
ilusién de la profundidad palpable.

Debe estarse en guardia contra Ja aplicacién de cdnones europeos, basados en
los de la Grecia clisica, a la escultura precolombina. El impulso de ésta es tan
diferente del europeo, que serfa un error aceptar las obras que mis nos gustan
como cumbres representativas del arte precolombino, dice el autor.

El sefior Schuster hace a continuacién una serie de observaciones sobre la cerdmica
precolombina.

La Pintura ocupa el cuarto capitulo y el autor empieza por advertir que cuanto
conocemos del arte precolombino no contradice su tesis. Los cddices no pertenecen
al problema de que se trata; sus imdgenes carecen del verdadero encanto de la
pintura. Los estudiosos no parecen haberse preguntado spor qué esos pueblos
expresaron su interés artistico mucho mejor en la escultura que en ningin otro
campo? Después se refiere a la cerdmica pintada, de la cual destaca la maya; pero
si bien encuentra talento en ella, insiste en que la cima de la expresién artistica
de esos pueblos es la escultura y no la pintura. Y ahora considera los frescos, las
pinturas murales de Teotihuacin y de Monte Albin, mas, como era de esperarse,
dice, que son los mayas los que ofrecen el nivel mds alto en el arte de la pintura
precolombina: Bonampak. Sin embargo, falta alli una plena comprensién de la
pintura como tal. Lo anterior viene a confirmar la tesis del autor arriba expresada.

En el quinto capitulo, sobre Arquitectura, el autor considera primero ciertas
grandes creaciones europeas, desde el punto de vista del interior y del exterior; en
este uitimo, dice, que la arquitectura ha sido convertida, especialmente en Francia,
en pintura escenogrifica bidimensional, para probar lo cual aduce ejemplos excelentes.
-Ciertamente -hay intentos de formas tridimensionales, pero la tradicién linear es tan
poderosa que siempre vuelve por sus fueros.
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En América no existen espacios interiores importantes; los hombres precolombinos
se contentaron con dar forma al espacio exterior. Las pirdmides y los elementos que
completan los conjuntos, tales como los patios o atrios, los juegos de pelota, etcétera,
constituyen impresionantes creaciones del espacio exterior, Es importante aclarar las
consecuencias derivadas de la escultura y del sentido tridimensional como base de
la civilizacién precolombina, en la arquitectura. En adelante el autor se ocupa en
estudiar las pirdmides y otras obras mayas, después: Teotihuacin, Monte Albin,
Mitla, y hace oportunas observaciones para marcar las diferencias con el sentido
arquitecténico europeo y las originalidades precolombinas.

Musica y Danza son consideradas en el capitulo sexto. La primera es el mids
puro reflejo de la actitud linear—bidimensional. En contraste con la importancia de
la musica en Europa, la precolombina parece relativamente no desarrollada. La danza
es un arte tridimensional de forma corpérea, pero tan pronto como se transplanta
al escenario se falsifica y deforma en estructuras bidimensionales. El arte espaiiol
del toreo se origina de la danza tridimensional; el torero es consciente de que en
todo momento se le observa por todos los lados; el bailarin de ballet sabe que sélo
se le mira desde un lado. El indio americano poseedor de una genuina cultura
tridimensional debe haber sido notable en la danza, como lo atestiguaron los primeros
europeos que vieron los festivales con danzas; la lectura de tales descripciones es la
uinica manera de tener idea de las danzas indigenas precolombinas.

El capitulo séptimo se dedica a la Literatura. Seria excelente, dice Schuster,
si se pudieran hacer los contrastes tan claramente expresados en otras artes; aqui,
el tema no esti claro y se necesita mayor base en la investigacién. Hemos de
contentarnos con algunos ejemplos recogidos posteriormente por europeos o indios
con cultura europea, quienes quizd han vertido esas expresiones en la manera linear.
En el Popol-Fuh la {ntima relacién del hombre con la naturaleza circundante, toda
ella animada, refleja una manera de pensar tridimensional. Los siguientes ejemplos
son unos poemas peruanos y, después, otros textos mexicanos; mas, el autor no
considera aqui estudios y traducciones recientes como las del doctor Angel Marfa
Garibay y las del doctor Miguel Leén Portilla, que le hubieran suministrado, quizi,
ejemplos preciosos para su tesis.

El octavo capitule incluye: Lenguaje y Ciencia. Es interesante anotar, dice el
autor, la corriente de todas las ciencias en Europa hacia la forma histdrica. Asf,
considera diversos aspectos de las ciencias europeas, especialmente las matematicas,
y su desarrollo intelectual y filoséfico: de la historia a la estadistica. En pueblos
que no tienen una mente bidimensional no puede haber ciencia histérica. No obstante,
los precolombinos tenfan dos ciencias genuinas: el calendario astronémico de los
mayas y las estadisticas de los incas, y se ocupa en ellas a continuacién con bastante
detalle. También considera el autor la tecnologia, que ofrece notables realizaciones
precolombinas,

El \ltimo capitulo, noveno, se ocupa en Tres dicotomias: dindmico contra
estdtico; abstraccién y empatia (proyeccién sentimental) individualismo y socialismo.
Cada uno de los primeros conceptos corresponde a la mente linear europea, mientras

_los tres segundos al sentido pldstico precolombino. Finalmente Schuster observa que
tanto en las matemdticas como en el arte de Europa se encuentran ejemplos en los
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ultimos cincuenta afios de expresiones tridimensionales, que abren nuevas posibilidades
a la cultura europea. Y piensa que si Centro y Sud América reavivaran su auténtico
legado tridimensional, las posibilidades que pueden desarrollar son imprevisibles.

He procurado presentar esquematicamente la tesis del sefior Schuster, no sé
si con buen éxito, pero al hacer tal se pierde toda la riqueza de erudicién de
observaciones y comparaciones que hacen en gran parte lo extraordinario del libro,
Un defecto de mi interpretacién es que he atendido méds a lo precolombino que a
lo europeo y mis a lo mexicano que 2 lo de otras dreas de Ameérica.

La tesis fundamental del sefior Schuster parece mas evidente en las artes pldsticas
que en otras, pero es una tesis profunda que abre ventanas a la reflexién y éste es
su mérito principal, ademds de iluminar un tema tan complejo. Otra de sus cualidades
es un sentido de medida en un asunto que se presta a la exageracién. Todo lo dicho
hace al libro del sefior Schuster indispensable de conocer para los estudiosos en
estas cuestiones y si nuevas ideas lo contradicen, ello no le restard mérito a su
intento, quiza el primero verdaderamente serio que ha surgido para hacer comprensible
“el arte de dos mundos”.

Las ilustraciones de la obra y los comentarios a ellas son un complemento
indispensable de la tesis, que en esta forma adquiere objetividad y mayor claridad.

J. F.

Rex D. Martienssen. La idea del Espacio en la Arquitectura Griega. Editorial
Nueva Visién. Buenos Aires, 1958,

Nicolas Pevsner. Pioneros del Disesio Moderno. Ediciones Infinite. Buenos
Aires, 1958,

Walter Gropius. Arquitectura y Planeamiento. Ediciones Infinito. Buenos
Aires, 1958.

Erwin Panofsky. Arquitectura Gdtica y Escoldstica. Ediciones Infinito.
Buenos Aires, 1959.

Henry van de Velde. Hacia un nuevo estilo. Editorial Nueva Visién, Buenos
Aires, 1959,

Richard Neutra. Realismo Bioldgico. Un nuevo Renacimiento en arguitec-
tura. Editorial Nueva Visién. Buenos Aires, 1958.

Rudolf Wittkower. La Arquitectura en la Edad del Humanismo. Editorial
Nueva Visién. Buenos Aires, 1958.

Walter Curt Behrent. Arquitectura Moderna. Ediciones Infinito. Buenos
Aires, 1959.

Bruno Zevi. Arquitectura e Historiografia. Editorial Victor Leri, S. R. L.
Buenos Aires, 1958,

Varias editoriales argentinas se han dedicado dltimamente a Ia noble y urgente
tarea de publicar en espafiol libros de importancia sobre arquitectura contemporénea,
debidos a los principales tedricos y maestros que han hecho posible su creacién. Mas
conviene sefialar, también, que otros periodos histéricos no han sido descuidades,
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publicindose sobre cllos excelentes trabajos entre los que sobresalen La Idea del
Espacio en la Arquitectura Griega, de Rex D, Martienssen; en esta tesis insuperable
el autor nos ofrece un aspecto poco estudiado, no obstante su importancia, sobre la
urbanistica y los monumentos de los viejos maestros griegos. Mediante la extraordinaria
cultura que posee el profesor Erwin Panofsky, nos informamos de la intima relacién
estructural y simbélica, que existe entre la filosofia medieval y la arquitectura de esa
época, en su erudito ensayo Arquitectura Gdtica y Escoldstica. El estudio de las obras
de Alberti y Palladio, dio tema a Rudolf Wittkower para escribir su interesante y
polémica obra La Arquitectura en la Edad del Humanismo, no se crea que se trata
de un libro mis, todo lo contrario, su lectura es imprescindible para esta gran
manifestacién artistica del Renacimiento.

Los libros dedicados al estudio de la arquitectura contempordnea y sus
antecedentes histéricos, débense a los mds connotados autores que tanto en la
prictica como en la teoria, han demostrado los valores innegables que tiene esta
arquitectura para figurar, por derecho propio, en la historia universal del arte. El
primer libro en importancia es el de Nicolaus Pevsner Pioneros del Disefio Moderno,
el famoso autor de An Outline of European Architecture, nos ofrece en esta
investigacién un panorama completo de las teorfas estéticas y los cambios que han
sufrido las artes del disefio decorativo, en relacién con la arquitectura, desde las
lejanas obras de William Morris y su célebre taller de Arts and Crafts, hasta Walter
Gropius creador del Bauhaus. Esta obra de Pevsner, por su certeza, estilo y objetividad,
es una introduccién fundamental a la arquitectura de hoy en dia. Henry van de
Velde, fue uno de los “pioneros del disefio moderno”; su obra, dentro del Art-Nouveau,
fue importantisima y de mayor valia al lado de la de Victor Horta con quien
colabord; reunidos bajo el titulo de Hacia un Nuevo Estilo, se han recogido varios
escritos suyos, los cuales nos dan una idea clara de la potencia creadora de su
espiritu de artista y de su sentido critico. A Walter Curt Behrendt, su Arquitectura
Moderna, le ha valido su consagracién como uno de los pensadores mds serios
conque cuenta la teorfa y la investigacion histérica de la arquitectura contemporinea;
y es que en verdad pocas obras como la suya, ofrecen tan convincente visién de
conjunto sobre lo que es el espiritu de ésta, “sus origenes, problemas y formas”.
Su publicacién en espaiiol ha sido todo un acierto. Conjuntamente a su vital obra
de creacién, Walter Gropius ha desarrollado, desde los lejanos dias del Bauhaus
de Dassau, una encomiable labor pedagégica que ha continuado incansablemente
en la Universidad de Harvard. Sus escritos suelen recoger parte de esas ensefianzas
académicas, tal es el caso del libro Arquitectura y Planeamiento, en €l que nos entrega
una serie de esos principios tedricos de su vida profesional, expuestos anteriormente
en conferencias. Arquitecto de acusada personalidad es Richard Neutra; sobre su estilo,
que ha formado escuecla, se puede decir tanto como de los escritos que ha venido
publicando desde 1926 en que llegd a América. Realismo Bioldgico. Un nuevo
Renacimiento humanistico en arquitectura, es uno de esos libros en que Neutra entrega
con sencillez y amenidad, sus meditaciones respecto al arte que practica en funcién
creadora; de este libro importa sefialar la tercera parte que esta escrita en un tono
agradable de confidencia profesional. En esta sucinta reseifia de libros tan solo
seiialaremos, finalmente, el interesantisimo ensayo Arquitectura e Historiografia,
debido a uno de los tedricos de mayor autoridad y competencia en esta noble
disciplina: Bruno Zevi.
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Pocos temas artisticos resultan tan apasionados, tan lienos de emocién y de interés
para su estudio, como el de la arquitectura, ya sea la de pretéritas épocas o la
contemporanea, con la cual estamos ante la presencia de un gran hecho histérico y
artistico de indudable trascendencia: el abandono total de las tradicionales formas
arquitecténicas, debido al avance de las novedosas técnicas Y recursos constructivos,
afines, por otra parte, con las nuevas concepciones sobre el habitat del hombre de
esta era de dtomos y viajes siderales. Sin duda alguna que Brasilia, 1a nueva capital
de Brasil, es el primer intento que responde a las novisimas teorias sobre arquitectura
y urbanismo.

La limitada bibliografia sobre arquitectura, en espafiol, se ha enriquecido
considerablemente con la publicacién de las obras aqui resefiadas. Las ediciones estdn,
por lo general, pulcramente presentadas, aunque es verdad, también, que ese meritorio
anhelo de novedad que muestran, no siempre les ha llevado a disefios tipogrificos
del todo afortunados.

X. M.

Buschiazzo, Mario J. §. O. M. Skidmore.
Owings y Merril. Instituto de Arte
Americano e Investigaciones Estéticas.
Buenos Aires, Argentina, 1958,

El indubitable conocimiento que posee sobre la arquitectura virreinal
hispano-americana, ha otorgade al arquitecto Mario J. Buschiazzo, una relevante
distincién entre los historiadores del arte americano. Sin embargo, como hombre
conciente que es de su propio tiempo, no podfa permitirse uinicamente la investigacion
de caricter histérico; débese a ello que sus meditaciones las haya ampliado cn
torno a la gran arquitectura del siglo xx, con la que se ha dado un giro, novedoso
y definitivo, dentro de la tradicién arquitecténica de Occidente. Esas reflexiones
le han llevado a escribir, en 1945, un interesante ensayo: De la cabafia al rascacielos;
amén de otros trabajos sobre los maestros de la arquitectura contemporinea.

El presente estudio de Buschiazzo, versa sobre la importantisima obra que han
creado los arquitectos norteamericanos Louis Skidmore, Nathaniel A. Owings y John
O. Merril, los cuales, asociados desde 1936, han formado una gran organizacién
constructora que nacié —significativamente— en Chicago y hoy en dia trabaja en
una enorme drea con notables resultados, gracias a la perfecta administracién que
lleva la empresa la cual es conocida por las siglas 5. O. M.

Como un antecedente obligado al tema de su estudio, el autor nos ofrece una
apretada y sustanciosa sintesis sobre la historia de la arquitectura estadounidense; desde
la vital labor de los pioneros de la vieja Escuela de Chicago, hasta las ltimas
monstruosidades de las rascacielos neoyorquinos, anteriores a 1980, los cuales parece
que obedecieron a la sentencia, casi profética, de Louis H. Sullivan: “el dafio
producido por la exposicién universal (Chicago, 1893) perdurard por medio siglo,
© acaso mis. Ha penctrado tan profundamente en la mente americana que ha
causado lesiones rayanas en la demencia”. Contra esas “lesiones” se levantaron varios
espiritus nobles, entre los cuales basta con citar aqui a Frank Lloyd Wright.

Con la finalidad de hacer de la arquitectura contemporinea una positiva obra
de arte, surgié la organizacién §. 0. M., y de su importante labor constructiva,
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Buschiazzo seleccioné inteligentemente los siguientes edificios: los bancos Chase y
Manufacturers Trust, y la Lever House de New York; de Chicago, €l de la Inland
Steel Co.; el Warren-Petroleum de Tulsa y el construido en Hartford para la
Connecticut General Life. Sus breves juicios criticos son certeros y valiosos. Del
precioso edificio de la Lever House, asienta que por primera vez se -ha utilizado
“la pantalla de vidrio en el cerramiento total de un edificio de semejantes dimensiones,
y en ello radica precisamente uno de sus valores estéticos mis notables. La pureza
del volumen es absoluta; nada interrumpe o distrae la visual; una envolvente ideal
transforma el edificio en una caja de cristal, limpia, transparente, elevandose ingravida
sobre el extenso cuerpo bajo que hace de plataforma ... con sus discretos veintiun
pisos, con sus cualidades estéticas y humanas, el Lever ha decretado la muerte de
aquellos enormes rascacielos que trataban de aplastar al rival por la simple magntiud, en
una carrera loca por alcanzar el cetro de la mdxima altura”. Estos principios adoptados
en el Lever, informan casi toda la obra de la 5. O. M. Pero quizd nada le otorgue
mayor meérito, nos dice finalmente Buschiazzo, que esa constante “preocupacién por
¢l aprovechamiento de las nuevas técnicas con miras a mejorar el standard de vida
del hombre; bisqueda de soluciones claras y limpias al servicio de un comercio €
industria pujantes, pero sin perder jamis de vista el sentido humano de toda
arquitectura noble”,

Este estudio de Mario J. Buschiazzo, es una verdadera aportacién a la escasa
bibliografia que en espafiol tenemos sobre la arquitectura de este atormentado e
interrogante siglo xx. Una cuidadosa seleccién de fotografias y planos, facilita la

comprensién de los valores existentes en los edificios estudiados.
X. M

Felipe Cossio del Pomar. Arte del Peru
Colonial. Fondo de Cultura Econdémica,
México, 1958.

Dentro de una rica diversidad de manifestaciones estéticas, en las cuales no
falté por cierto, la originalidad, el arte hispanoamericano logré sus mas altas
creaciones a lo largo de tres siglos, en lo que fueron los fabulosos virreinatos de
la Nueva Espaiia, el Pert y el lusitano del Brasil.

Un libro tendiente a divulgar el arte virreinal de la hoy Repiiblica del Perd,
es este del sefior Cossio del Pomar, quien publicé anteriormente y €n esta misma
editorial su Arte del Pery Precolombino. El intentar una interpretacién de conjunto
sobre el arte riquisimo de un pueblo como el peruano que ha atravesado por varios
estadios culturales, es un esfuerzo intelectual de gran nobleza el cual pone a prueba
tanto la capacidad de trabajo, como el talento de quien pretende escribir tal historia.

La divisibn que el sefior Cossio del Pomar ha hecho de su obra, consta de
catorce capitulos, mismos que ha distribuido en la siguiente forma: del 1 al Ix,
trata de la arquitectura religiosa del Pert, adoptando para su estudio una distribucién
por zonas geograficas muy acordes con la actual divisién politica del pais. El capitulo
x estd dedicado al estudio de la arquitectura civil de cinco ciudades representativas
para el autor: Cusco, Lima, Arequipa, Ayacucho y Cajamarca. Al estudio de la
riquisima escultura, dedicé el capitulo x1, en él hace una apretada revisién de las
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diversas modalidades escultéricas: imdagenes, altares vy retablos, sillerias de coro,
pulpitos y artesonados. El capitulo xu lo destiné a la pintura, Y finalmente, los
capitulos xmr y xiv abarcan, simplemente, una relacién sobre el Arte Popular, el
primero, en tanto que el otro, habla sobre las Artes Industriales,

Aseveridbamos que un compromiso intelectual como lo es el escribir la historia
del arte de un gran pueblo como el peruano, era una de las pruebas mds dificiles
a que pueda someterse historiador alguno. Y aqui declaramos, a criterio nuestro,
que Felipe Cossio del Pomar, disté de salir avante en tan ardua tarea en el libro
que resefiamos. Véamos, con cuidado, la estructura y contenido del mismo.

El sefior Cossfo del Pomar pertenece, ideolégicamente, a cierta corriente sud-
americana que ha tratado de fincar todo valor cultural sobre la base de una teoria
de lo mestizo y sus valores; dicha teoria le sirve de columna vertebral a su historia.
No estd lo grave en partir de tal o cual idea para fincar una realidad, lo importante
es que funcione y origine cierto convencimiento en sus premisas, como en este caso
para la historia del arte peruano. El teorizar tiene un noble valor; mas siempre
cs expuesto cuando no se han digerido bien las ideas y por ello creemos, sinceramente,
que mas habria ganado el autor si hubiese descrito o relatado Unicamente, con menos
ambicién, el fin que se propuso: “contribuir al mejor conocimiento del Arte del
Pertt Colonial”. Sin embargo, el seiior Cossio del Pomar, gusta mucho de teorizar,
encajando ademds, aqui y all4, citas de diversos autores que no siempre dan sentido
a lo que ¢l quicre afirmar. Fruto de este afin, que aparece en todos sus libros, es
el primer error que se advierte en su Arte del Peri Colonial: la divisién geografica
que ha hecho para estudiar un arte que tiene prolongaciones histéricas y culturales
més alld de lo limitado que resulta toda divisién politica. Dicha division le ha
llevado a sacrificar, incomprensiblemente, la cronologia, y con ésta los diversos
estilos artisticos que a lo largo de tres centurias se sucedieron histéricamente; por
cllo es que al lector atento le sorprende que del siglo xvi nada diga, excepcién
hecha del Cuzco y Lima, de otras poblaciones nada anota y es que ¢l todo lo ha
reducido primordialmente a grandes Areas geograficas, desarticuladas falsamente las
unas de las otras, ofreciendo asi, tan solo, un enorme muestreo de formas artisticas.

La utilizacién que ha hecho de una abundante bibliografia de primerisima
mano, le ha sido favorable en todo momento; mas no ha dejado de causarnos
extrafieza ¢l aparente olvido que ha tenido para citar un libro al que es deudor
en gran parte por las traducciones casi literales que de ¢l hace constantemente.
El libro en cuestién es el de Harold E. Wethey: Colonial Architecture and Sculpture
in Peru, publicado en 1949. Ni una sola referencia consigna de ¢él, puesto que no
aparece en Jas bibliografias, ni mucho menos en las pdginas en que suponemos
estd refiriéndose a €l cuando apunta: Wethey, op. cit., p. ..., y nada mis. Cierto
es que en sus bibliografias anota otros trabajos de Wethey, pero de este libro que
es fundamental nada dice, aun cuando ha tenido que recurrir a él forzosamente
para hablar, por ejemplo, de la iglesia de Vilque: Como no he tenido oportunidad
de visitar esta iglesia, me atengo a los informes que sobre ella da Harold E. Wethey
en op. cit. p. 170; y el estudioso imitilmente se preguntard gcudl obra citada es a
la que se refiere? Pero esta deficiencia de método no nos sorprende, maxime cuando
nos enteramos que el autor gusta de mutilar o “arreglar” para sus fines, los
pardgrafos que de otras obras toma; asf pues, en la pigina cuarenta y cuatro nos
dice que “El barroquismo limeiio pierde en originalidad, en vitalismo, al inclinarse
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a la raiz espaiiola de los Churriguera exaltada balumba de pompas funebres cuyo
énfasis lugubre simboliza la triste miseria de la monarquia... La cita que nosotros
hemos subrayado, €1 la tomé de la Historia de la Arquitectura Espaiiola de Andrés
Calzada, quien se refiere en la pagina trescientos cincuenta, al catafalco de Maria
de Orledns y no al arte de los Churriguera en general. Véase como ha alterado el
parrafo de Calzada: Es una exaltada alegoria con balumba de pompas funebres,
no tan antiarquitectdnica como se pretende, pues se compone aun como una custodia
del tercer Arte, con todo su ajusr macabro, pero eminentemente barroca, mucho
mds que olras obras de madurez, y cuyo énfasis ligubre simboliza con acierto la
triste miseria de la monarquia.

Pero las ideas ajenas no dejan de aparecer constantemente, asi cuando asegura
que el estilo neocldsico apunta hacia el advenimiento de la independencia y “de la
Republica”, estd repitiendo, en realidad, la tesis sostenida por el doctor Manuel
Toussaint y otros autores mexicanos, desde hace buen tiempo.

Harold E. Wethey en su espléndido libro declard que el estudio de la pintura
y las artes menores del Peru virreinal, quedaba pendiente para que los tratara otro
investigador. Son justamente estos capitulos, en la obra de Cossio del Pomar, los
mds flojos. Confesamos que todo lo contrario esperdbamos respecto al de la pintura,
pucs el autor ya habia tratado el tema desde 1922, en que defini6 lo que ha
llamado Escuela Cusquefia. El capitulo lo inicia con la adopcién que hace de aquella
vieja tesis de Bernard Berenson, mediante la cual el arte universal podria ser y,
atn mds, deberia ser estudiado tan independientemente de todo documento, como
se estudia la flora y la fauna del mundo. La tesis en cuestién la emplea para fincar
sus ideas en torno al mestizaje que él cree ver de una manera rotunda en la citada
escuela del Cusco; pero opinamos que no le justifica para que deje de presentar
un cuadro ordenado sobre la cobra de aquellos maestros que tienen una labor a
todas luces superior sobre esa pintura religiosa popular, terriblemente monétona.
Nada a lo ya dicho desde 1929, en que aparece la segunda edicién de su Pintura
Colonial, agrega, pasando por alto los estudios que de esa fecha para acd se han
publicado. Su silencio sobre las obras de Bernardo Bitti, Angelino de Medoro,
Diego Quispe Tito y Lorenzo Sdnchez, para no extender la lista, es casi absoluto.
Nada nuevo respecto al arte vigoroso de Zurbarin y su influencia; pero si anota
con acierto que las pinturas de los cristos populares se han “inspirado en el feismo
de Valdés Leal”, p. 206, maestro poco estudiado en América. Extrafia resulta en él,
puesto que constantemente estd pidiendo el reconocimiento cultural de lo indigena
americano, la inapropiada denominacién de madonas cusquesias, que da a las
virgenes de factura popular. Dificil problema, si los hay, es el de la pintura
virreinal peruana, y el sefior Cossio del Pomar lejos estuvo de intentar siquiera
su solucién.

El planteamiento formal de esta obra nos provoca, finalmente, algunas objeciones.
Estamos de acuerdo que fue en la arquitectura donde mejor se manifesté el genio
artistico de los maestros hispanocamericanos, y si bien éstos no alcanzan un grado
absoluto de originalidad, logran realizar (por otra parte) desde mediados del siglo
XvI hasta finalizar el siglo xvii, una obra que por su mérito indiscutible merece
capitulo importante en la Historia del Arte Universal (p. 8); mas con todo, no
encontramos razén para haber dedicado gran parte del libro a la arquitectura
eclesidstica, incluyendo, indtilmente, las iglesias desaparecidas; este tema debié ser
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reducido en beneficio de otros, tal por ejemplo, sobre aquella arquitectura no menos
importante: la civil, 2 la que tan sélo dedicé veintitrés piginas. Ademds toda
historia de la arquitectura debe estar ilustrada, imprescindiblemente, con dibujos
sobre levantamientos de las plantas arquitecténicas. Este problema de la distribucién
del espacio limité terribiemente los capitulos de la escultura y pintura. Por cierto
que en aquél nada original aportd, no hizo otra cosa que aprovechar, sin dar
mayor crédito, todo lo que han publicado Harth-Terré, Wethey, Mariategui Oliva,
el jesuita Vargas Ugarte y José Uriel Garcia. Los dibujos de Robert Davison son
magnificos, no asf, desgraciadamente, los debidos a Emilio Sdinchez, pues alguno,
como el de la pdgina ciento setenta y cinco, es, sencillamente, horrendo. Las
ilustraciones, incluyendo las de color, son aceptables y ayudan en mucho para la
comprensién del texto.

No sin cierto pesar hemos sefialado algunas de las fallas que tiene este libro,
el cual debié llenar el vacio que en espafiol existe respecto al arte peruano. Sin
embargo, no seremos nosotros quienes le condenemos, somos conscientes de que no
existe libro enteramente inutil; confiemos pues, en que ¢ste despierte entre los
peruanos, el interés para que se escriba esa historia imprescindible: 1a del Arte Peruano.

X. M.

Mesa, José de, y Teresa Gisbert, Holguin
y la pintura altoperuana del virreinalo.
Serie Arte y Artistas. Biblioteca Pacefia.
Alcaldia Municipal, La Paz, 1956.

Débese a la variedad y riqueza de formas propias con las que se manifestd
prédigamente a lo largo de tres centurias, el sitio que hoy ocupa el arte
hispanoamericano, dentro de la historia universal del arte. Su vital presencia es
innegable. Ahora bien, tal participacién la ha alcanzado gracias al mérito de su
arquitectura y escultura, y si no resultara ocioso se podria citar aqui una serie de
cjemplos por todos conocidos, ejemplos que van desde el Virreinato de la Nueva
Espafia, hasta el austral del Rio de la Plata. Empero no se puede decir lo mismo
respecto a la pintura, y no es, desde luego, por la ausencia de buenos maestros ya
que los hubo y de ambiciosos vuelos, mds no los suficientes para competir al lado
de escultores y arquitectos en una labor puramente creadora. Esta circunstancia
ha pesado sobre la obra pictérica de los artistas hispanoamericanos, los cuales son
punto menos que desconocidos.

Un libro tendiente a dar a conocer la historia de la pintura en lo que fue
el Alto Perli, es éste que han escrito José de Mesa y Teresa Gisbert, los cuales se
han significado ya por el interés que han puesto en sus eruditas investigaciones
para difundir los valores artisticos de Ia Repuiblica de Bolivia; la bibliografia de
sus trabajos publicados a mids de ser interesante, es considerable y les justifica
como maestros en esta disciplina.

No obstante que la presente monografia estd centrada en la figura del pintor
Melchor Pérez Holguin, puede decirse de ella que es toda una historia de la
pintura virreinal del Alto Pert. El estudio estd dividido en tres libros. El primero,
dedicado a La Pintura del Siglo xvii, con las obligadas noticias respecto a la
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centuriz anterior, queda situado como antecedente del tema central que se desarrolla
en el libro segundo, en el cual se hace la historia de Melchor Pérez Holguin y su
Arte. El libro tercero corresponde a La Pintura del Siglo xvii, con las imprescindibles
influencias de la escuela del maestro potosino, las que finalizan con el siglo mismo.

Melchor Pérez Holguin nacié hacia 1660 en Cochabamba; sin embargo, su
interesante obra la trabajé en la rica ciudad minera de Potosi. Su presencia aqui
respondié al insuperable esplendor artistico que por algo mis de un siglo conocié
Potosf, gracias al fabuloso auge econémico que le dieron sus célebres minerales. En
la ciudad que engalanara con el colorido de sus pinceles, pintando incluso, a su
“sociedad barroco-mestiza”, murié después de 1724.

Gran problema es el que presenta la historia de la pintura hispanoamericana,
tanto por Ia identificacién de obras y maestros, cuanto por la originalidad y calidad
que no siempre acompaiié a éstos. EI problema lo han entendido asi los autores de
este estudio, y gracias a ello han podido identificar las fuentes e infleuncias que
utilizé6 Pérez Holguin para su obra. Por una parte Ja pintura espafiola del siglo xvir,
con un gran pintor a la cabeza: Zurbarin, y por otra, las difundidisimos grabados
que salieron de los talleres flamencos llegando hasta aquecllas Jatitudes. Pero no todo
fue copia e imitacién, pues “el mérito y las caracteristicas de la pintura de Holguin,
que lo llevaron a esa indiscutible fama que posee en su época y en la posteridad. ..
{sc dcbe) a que tiene un estilo personalisimo, muy peculiar y diferente a lo que
se hacfa cuando aparece en la escena potosina de la pintura. No se puede afirmar
que Holguin sea el primer barroco de la pintura del Alto Pery, pero si, confierc
al barroco un aspecto nuevo” (pp. 71-72). En el artista hubo una inquietud y una
incesante busqueaa de formas, y esta busqueda “como todas las del arte, estd llena
de indecisiones y ensayos, que al final plasma el estilo del maestro... La paleta
holguinesca cambia desde un comienzo lleno de color, con ribetes tencbristas, de los
cuadros iniciales, hacia una tonalidad de grises azules, que constituyen ambiente vy
mundo de monocromia, luz que bafia todo el cuadro, haciendo inconfundible su
obra. .. sin embargo, esta acentuacién hacia el gris, sélo constituye la etapa intermedia
pues Holguin en sus dltimas obras vuelve hacia el color absoluto, hacia la luz como
actor tinico del cuadro, iluminando casi por completo las sombras y realzando valores
de forma por simple diferencia tonal” (p. 72).

Son estas calidades coloristicas que pacientemente han logrado estudiar los
autores, las que confieren cierta importancia a la extensa obra identificada del
maestro potosino. Decimos esto ya que la inventiva de nuevas formas para su casi
estereotipada iconografia, no le fue muy favorable, por mds que haya introducido
en sus telas algunos elementos indigenas de los pueblos altiplinicos. Ademds, tanto
en su dibujo, como en las proporciones dadas a sus figuras no sc presenta esmerado
y correcto, pese a que los autores se afanen por convencernos con la teoria de que
Holguin se muestra original con e¢llo por una circunstancia de orden natural
que influye en su obra y en su vida: la monumental presencia de las cumbres andinas
(p. 76) . Ese “achatamiento de su mundo y sus figuras”, no es sino un defecto y un
descuido en las proporciones que aparece en la composicién de determinadas obras,
lo cual hace insostenible, por otra parte, tal teoria. Respecto al débil dibujo de
Pérez Holguin, poco hay que anotar, sus biogrifos son conscientes de la falla lineal
del pintor; “Holguin con su acostumbrado método de dibujo leno de imperfecciones
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y desencajes...”, escriben a propésito de una tela sobre “La Ereccion de la Cruz”
en que copiaba, nada menos, que a Rubens, mediante un conocido grabado sobre
tal tema.

Todo lo anterior no basta, sin embargo, para invalidar el valor artistico de
Melchor Pérez Holguin, sus valores esenciales residen en su paleta; ademds no hay
que olvidar que en su siglo y en su medio altoperuano, no se podia hacer nada én
pintura que compitiera dignamente con la arquitectura del creador de la iglesia
potosina de San Lorenzo; el genio indio o mestizo no aparecid, desgraciadamente,
para la pintura. Y no obstante todo, 1a obra de este artista fue extensisima y de
grandes ambiciones, Gracias 21 estudio de Jos¢ de Mesa y Teresa Gisbert, nos
informamos de varias series de santos que pintd, ademds de multiples obras sueltas
y algunas de gran aliento, vgr. las destinadas a la iglesia de San Lorenzo. Pero el
cuadro mis interesante que pintara Holguin, para nosotros, es el de la Enirada del
Virrey Morcillo en Potosi, el acontecimiento obligé aqui al artista a ser original hasta
el extremo de autorretratarse pintando nada menos, que el hecho histérico. La
importancia de esta tela es doble, pues “fuera del valor artistico de Ia obra nos
encontramos con un documento de las costumbres de la época: la organizacion de las
fiestas en la Villa, los trajes, atavios, etc. Ademids es el Unico documento grifico que
se conserva de la fisonomia de algunos documentos arquitecténicos ya desaparecidos
de Potosi” (p. 130).

Los artistas americanos gustaron de pintar este tipo de obras, las cuales en
algunas ocasiones, vienen a salvar a la pintura hispanoamericana. Los cuadros sobre
Las Procesiones del Corpus, pintados en el Cuzco, o el del Traslado del Convento
de las Catarinas, de la antigua Valladolid de Michoacdn, son parientes muy cercanos
de esta pobra de Pérez Holguin, que no deja de recordarnos el de La Plaza Mayor de
México en el Siglo XVIII, de la Coleccién Alcizar.

La fama de Melchor Pérez Holguin se extendié mds all4 de la regién altoperuana;
y algo semejante a las pinturas de nuestro Miguel Cabrera, sucede con las suyas:
¢stas se han multiplicado por las imprescindibles atribuciones. Todo esto y mds,
queda aclarado en este interesante estudio de José de Mesa y Teresa Gisbert, que
va ecompaﬁado por gran numero de ilustraciones algunas de ellas a color. La labor
de investigacidn que han efectuado para escribir esta historia es admirable.

X. M
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