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ARTE EN CONTEXTO: ESTETICA, AMBIENTE, Y FUNCION
EN LAS ARTES DE JAPON

Ann Yonemura

La gran ola de Kanagawa, obra del artista
japonés Hokusai (1760-1849) (fig.1),
forma parte de la serie de grabados Treinta
y seis vistas del volcan Fuji Yama. Dentro
de la historia del arte japonés, es una de las
obras que mds fama universal ha adquirido,
y actualmente se encuentra expuesta en la
Galeria de Arte del Centro Cultural del
BID, como parte de la exhibicién de obras
del Museo de Arte Fuji de Tokio. La ava-
salladora ola, de forma imponente, pone en
peligro las pequefias embarcaciones del
primer plano, al tiempo que da un marco a
la vista lejana del volcan Fuji Yama.
Hokusai creo este disefio en la década de
1830, cerca del final del periodo Yedo
(1615-1868), época de paz y florecimiento
de las artes.

Con la apertura, en 1859, de los

puertos de Yokohama y Nagasaki (para
comerciar con los Estados Unidos, Gran
Bretafia, Francia, los Paises Bajos y Rusia),
el arte japonés recorrio Europa como si
hubiese nacido en la cresta de la “gran ola”
de Hokusai. Las notables colecciones de
arte japonés reunidas por personas como
William Sturgis Bigelow (1850-1926) de
Boston y Charles Lang Freer (1854-1919)
de Detroit fueron los cimientos que dieron
origen a las importantes colecciones del
Museum of Fine Arts de Boston y la Freer
Gallery of Art de Washington, D.C. El
nimero de exposiciones publicas y pri-
vadas en museos y galerias fue en aumento
durante mas de un siglo. Ello ha con-
tribuido a que el publico internacional se
familiarice con el arte japonés fuera de su
contexto cultural.

Esta conferencia se llevd a cabo el 23 de marzo de 1995 en el Banco Interamericano de Desarrollo en
Washington, D.C., en el marco del Programa de Conferencias del Centro Cultural del BID.
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El primer contacto del Japon con
Europa ocurri¢ aproximadamente tres
siglos antes de que Hokusai creara La gran
ola de Kanagawa, con el arribo accidental
de una embarcacion portuguesa a la isla
Tanegashima, en 1543. Los portugueses,
que fueron retratados en pinturas japo-
nesas, como se puede ver en el par de
biombos de comienzos del siglo XVII que
se encuentran actualmente en la Freer
Gallery of Art !, fueron seguidos por los
holandeses. Estos habian recibido privi-
legios comerciales exclusivos con el Japén
durante el periodo que va desde 1639 hasta
los tratados comerciales iniciados por los
Estados Unidos a partir de 1853. Durante
mas de dos siglos, los barcos holandeses
transportaron a Europa porcelana y objetos
laqueados, generando un intercambio co-
mercial muy lucrativo.

Los objetos japoneses, a menudo
adaptados al gusto europeo, se convirtieron
en tesoros en los palacios y las residencias
de las élites. Un ejemplo es la magnifica
arca laqueada conocida como “arca de
Mazarino”, realizada en Kioto en el siglo
XVII'y que actualmente se encuentra en el
Victoria and Albert Museum de Londres.
Fastuosamente adornada con oro, plata e
incrustaciones de nacar, el arca tiene una
llave con el escudo de armas del Cardenal
Mazarino. Pese a estar decorado con
escenas de E! cuento de Genji, su gran
tamafio—un metro de ancho—y su cons-
truccion—tapa con bisagras-—indican que
fue adaptado a las preferencias europeas.
Durante los siglos XVII y XVIIL, la
posesion de objetos de arte japonés en
Europa fue privilegio de las élites ricas que
procuraban obtener porcelana fina y

muebles laqueados con decoraciones en
oro importados por mercaderes holandeses.

Los tratados comerciales de 1858
hicieron posible que, por primera vez, el
arte japonés fuera vendido en negocios de
antigiiedades y objetos novedosos y fuera
exhibido en galerias comerciales. Asi, tam-
bién por primera vez, el publico europeo y
estadounidense en general tuvo acceso a
objetos laqueados en oro—abanicos, biom-
bos, porcelana—y al color y disefio cauti-
vantes de los grabados japoneses. Los
negocios parisinos, como La Porte

- Chinoise, fueron los primeros en ofrecer

grabados, pinturas, objetos laqueados y
porcelana del Japén a un gran nimero de
personas de todas las clases sociales,
incluyendo poetas y artistas.

E] arte japonés tuvo una repercusion
inmediata y profunda en ciertos artistas
europeos y americanos durante la segunda
mitad del siglo XIX. Desde 1864, James
McNeill Whistler (1834-1903), un expa-
triado estadounidense que vivia en ese
entonces en Paris y Londres, pint6 una obra
que ahora se encuentra en la Freer Gallery
of Art, titulada Caprice in Purple and
Gold: The Golden Screen (Capricho en
purpura y oro: el biombo dorado) 2. Esta
pintura ilustra un biombo japonés que
muestra una escena palaciega enmarcada
por las convencionales nubes doradas, un
jarron de porcelana y una modelo sentada
sobre el piso, vestida con un kimono
purpura suelto sobre su cuerpo, que esta
mirando un conjunto de grabados del
volcan Fuji Yama, obras del artista
Hiroshige (1797-1858).

Los objetos japoneses del estudio de
Whistler en Londres habian sido colec-



cionados por €l en Paris, donde su amistad
con artistas franceses, como Henri Fantin-
Latour (1836-1904), lo llevaron a negocios
como La Porte Chinoise. Whistler incluso
disefi6 el marco de esta pintura, hecho en
dorado y color sobre madera tallada, en el
que utilizé motivos de los emblemas de las
familias japonesas, llamados mon. A pesar
de su fascinacién con la composicion, el
colorido y los formatos del arte japonés, ni
Whistler ni la mayoria de los europeos y
estadounidenses de la década del sesenta
sabia mucho sobre el Japon. Al igual que
Whistler, la mayoria de los artistas euro-
peos que comenzaron a explorar las con-
venciones visuales del arte japonés no
habia estado nunca en el Japén.

El esplendor de la laca japonesa
decorada en oro, que en japonés se llama
maki-e, y los disefios de gran tamafio de los
biombos japoneses inspiraron a Whistler el
disefio audaz de Harmony in Blue and
Gold: The Peacock Room (Armonia en
azul y oro: la Sala del Pavo Real) 2, ori-
ginalmente el comedor de la residencia
londinense de un cliente de Whistler,
Frederick R. Layland. Esta sala fue ad-
quirida en 1904 por Charles Lang Freer y
ahora se encuentra en la Freer Gallery of
Art. Sin embargo, ni la reformulacion de
Whistler de las ideas formales y técnicas de
los biombos y objetos laqueados japoneses,
ni la asimilacién de estas piezas dentro de
las residencias europeas y americanas dan
indicio de que existiera percepcion alguna
del entorno cultural y espacial, profun-
damente diferente, que habia dado origen a
la creacidon de los exoticos tesoros japo-
neses tan avidamente coleccionados,
admirados e imitados.

ARTE EN CONTEXTO...

El biombo japonés, conocido como
bydbu, que literalmente significa “protec-
cion del viento”, es inmediatamente apre-
ciado fuera del Japon como una obra
pictorica por las cualidades puramente
formales de su colorido, disefio y el efecto
opulento del generoso uso de la hoja de
oro. El par de biombos del Museo de Arte
Fuji en la presente exhibicion del Centro
Cultural son tipicos en cuanto a tamafio y
formato (fig.2). Los biombos japoneses
que se exhiben en museos y galerias, asi se
los muestre totalmente abiertos, como una
superficie plana, como a menudo se hace
para facilitar su instalacién y visualizacidn,
o libremente parados y semidesplegados,
lejos estan de su doble funcion original de
pinturas de gran tamafio o divisiones arqui-
tectonicas facilmente movibles y capaces
de una gran variedad de configuraciones.

En el Japén, tradicionalmente todas
las actividades de la vida cotidiana—el
comer, dormir, leer, tocar un instrumento o
gozar de la musica y escribir—se reali-
zaban directamente sobre el piso y con
pocos muebles. Dentro de este entorno, los
biombos de aproximadamente un metro y
medio de altura creaban espacios privados
intimos y ambientes estéticos y elegantes
en habitaciones mas grandes. En una
escena de una ilustracion del siglo XII de
El cuento de Genji, obra de ficcion que
transcurre en la corte imperial, un biombo,
sobre el que esta pintado un paisaje, esta
ubicado a la derecha del lugar en que el
hijo del Principe Genji visita por ultima vez
a Kashiwagi, su amigo enfermo que va a
morir. De acuerdo con la costumbre del
periodo Heian, las mujeres del hogar
permanecen aisladas, detras de una cortina
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de seda *.

En una escena de una pintura de
Miyagawa Choshun (1683-1753) sobre un
panel de papel enrollable del siglo XVIII,
el biombo cumple una funcidn similar en
un ambiente méds modesto, en el que un
grupo de personas pasa un buen momento
cantando al compas de un tambor en una
habitacion con puertas corredizas ex-
teriores abiertas a la noche otofial °. Los
biombos eran incluso usados al aire libre
cuando el clima templado de primavera u
otofio lo permitia. En otro biombo del
siglo XVII de Hishikawa Moronobu (ca.
1618-1694) de la Freer Gallery of Art, un
grupo de mujeres de alta sociedad logra
crear un espacio privado con un par de
biombos durante una excursidén al parque
Ueno, que todavia existe en el Tokio
moderno como uno de los espacios abiertos
grandes, famoso en primavera por sus
cerezos en flor .

Los biombos y sus pinturas fueron
disfrutados por sus afortunados duefios
japoneses como entornos visuales fami-
liares e intimos que virtualmente envolvian
al observador. Terminada la ocasion, se los
plegaba y guardaba de manera compacta.
Un biombo que desplegado tiene tres
metros y medio de ancho, puede tener
menos de dieciséis centimetros cuando se
lo pliega para ser guardado. Los mecenas
prosperos poseian muchos biombos en sus
colecciones, lo que les permitia elegir
pinturas adecuadas para cada estacidn u
ocasion especifica.

Los espactos publicos y privados de
las grandes residencias, como los del
Castillo Nijo de Kioto, finalizado a
comienzos del siglo XVII por Tokugawa

Ieyasu (1543-1616), tenian numerosas
habitaciones con paredes movibles hechas
con mamparas o puertas corredizas cono-
cidas como fusuma. Cerradas completa-
mente, estas mamparas se transformaban en
pinturas que se asemejaban a murales
similares a los de los biombos, ya que
podian también correrse a un costado o
quitarse para unir dos habitaciones y crear
una sala de recepcion mas grande o
simplemente formar un corredor entre una
habitacién y otra.

La preferencia por la arquitectura de

‘pocas paredes fijas ya estaba bien arraigada

en el Japon en el siglo XII, época de las
pinturas del panel de papel enrollable que
narra El cuento de Genji. En una de las
escenas de este cuento, unas mujeres, con
gran curiosidad por la conversacion que se
estaba desarrollando del otro lado, se
apretujan contra un panel corredizo pintado
con un paisaje. En la pintura de E! cuento
de Genji sobre una mampara corrediza del
siglo XVTI que se encuentra en la coleccién
de la Freer Gallery of Art, puede obser-
varse el efecto combinado producido por
los biombos, sin posicion fija dentro de una
habitacién, y los paneles movibles que
forman las “paredes” de las habitaciones
japonesas ” (fig. 3). Entre nubes doradas,
elemento artistico que da marco a las
escenas, las puertas corredizas que forman
las “paredes” de las habitaciones permiten
el acceso inmediato desde diferentes direc-
ciones. Es posible encontrar ejemplos ar-
quitecténicos de este estilo en templos
budistas de Kioto, como en el Chishakuin.

El perimetro de una construccion esta
rodeado generalmente por paneles corre-
dizos realizados con un enrejado de madera



y cubiertos, mas que con pinturas lujosas,
con hojas de papel blanco translicido. Al
exterior de estas divisiones movibles hay
una galeria cubierta por un alero que da
acceso al jardin. Desde el interior de la
sala Togudo del Ginkakuji (Pabellén
Plateado), construido como residencia por
el Shogun Ashikaga Yoshimasa (1436-
1490) a finales del siglo XV, se pueden ver
las puertas levemente abiertas que enmar-
can una vista del jardin. La sencilla puerta
empapelada filtra la luz que entra a la
habitacion cuando esta cerrada y crea una
relacion variable entre el interior y el
exterior cuando esta abierta. El novelista
japonés Tanizaki Jun’ichiro (1886-1965),
en su ensayo sobre estética, In Praise of
Shadows (Alabanza a las sombras), escribe
al respecto:

Una habitacion japonesa podria com-
pararse a una pintura en aguadas de
tinta: el shoji [mampara corrediza)
empapelado es el espacio donde la
tinta es mas tenue y la hornacina
donde es mas oscura... Y segura-
mente ustedes habran visto, en la
oscuridad de las habitaciones mas
reconditas de esas comstrucciones
[templos] enormes, donde la luz del
sol no penetra nunca, cémo la hoja de
oro de una puerta o mampara
corrediza recoge una luz tenue dis-
tante del jardin y, repentinamente,
proyecta un brillo etéreo, una luz
dorada apenas visible en la oscuridad
envolvente, como un resplandor en el
horizonte al atardecer. En ningin
otro entorno es el oro tan exclu-
sivamente bello. .. El hombre moder-

ARTE EN CONTEXTO...

no, en su casa bien iluminada, des-
conoce la belleza del oro, pero los
que vivieron en las casas oscuras del
pasado no solo quedaban cautivados
por su belleza, sino que conocian
también su valor practico, dado que
el oro, en esas habitaciones sombrias,
debe haber cumplido la funcidén de un
reflector... Sus propiedades reflec-
toras se utilizaban como fuente de
iluminacion &,

Volviendo al biombo del Museo de
Arte Fuji, es posible imaginar que su
fondo, hecho de hojas de oro, es mas sutil
y variable cuando se lo mira bajo la luz
cambiante de un interior japonés, de lo que
parece a primera vista. Ademas podemos
reconocer que lo que inicialmente parecia
un arreglo de flores blancas contra un
fondo dorado, de hecho representa una
vista de un jardin, como percibido a través
de las puertas corredizas abiertas de una
habitacién japonesa. Cuando la naturaleza
es el tema de una obra de arte japonés, no
se trata a menudo ni de un paisaje silvestre
ni de un paisaje pastoral idealizado, sino
del jardin o la vista familiar desde una
terraza; la naturaleza se percibe y repre-
senta en intima asociacion con el mundo
del ser humano (fig.4). Una observacion
mas detenida casi siempre hace descubrir
una referencia a una estacién del afio; la
primavera y el otofio, las estaciones de
transicion entre la quietud fria del invierno
y la exuberancia del verano, son las mas
comunes.

Aun en biombos sin texto alguno y
con un gran contenido decorativo, se en-
cuentran asociaciones poéticas notables con
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las imagenes del vasto repertorio de la
literatura clasica japonesa, como este verso
de Oe no Chisate, un cortesano que vivié
en el siglo X: “Al mirar la luna me siento
triste de mil maneras diferentes, a pesar de
que ¢l otofio no es solo mio” ° (fig.5). Hay
también una inscripcion, que es una cita de
un poema por el mismo autor, incorporada
a la decoracién de un pedestal laqueado en
exhibicion en el Museo de Arte Fuji:
“Nada es mas hermoso que una luna
brumosa en una noche de primavera, ni
clara ni cubierta” '°,

El vinculo inevitable con la poesia
también tuvo influencia sobre el enfoque
selectivo del pintor japonés para describir
la naturaleza. La verosimilitud no era algo
importante para el artista japonés. Un
biombo de la Freer Gallery of Art también
toma como tema la luna otofial, la que se
mantiene baja en el cielo nocturno, cubierta
por pastos en flor contra un suelo frio de
hojas plateadas. La imagen sugiere un
famoso pasaje de Essays in Idleness
(Ensayos en momentos de ocio), escrito en
1330 por el monje budista Yoshida Kenkd
(1283-1350):

(Hemos de mirar las flores de los
cerezos solo cuando los arboles estén
completamente florecidos y la luna
solo cuando no haya nubes? Sentir
vehemente nostalgia de la luna
mientras se mira la lluvia, cerrar las
persianas € ignorar el paso de la
primavera—esto es mucho mas con-
movedor... La luna que aparece al
alba después de mucho esperarla nos
conmueve mas profundamente que la
luna llena que brilla en un cielo

despejado a lo largo de miles de
leguas. Y cuanto mas incompara-
blemente hermosa es la luna, con su
luz casi verdosa, vista a través de las
copas de los cedros en la pro-
fundidad de las montaiias, o cuando
se esconde por un momento detras de
las apifiadas nubes de un sibito
aguacero! El destello sobre los noga-
les o las hojas blancas del cedro
como humedecidas por el claro de
Iuna nos llega al corazdn... ;Y he-
mos de mirar la luna y las flores de
los cerezos solo con los ojos?
jCuanto mis evocativo y placentero
es pensar en la primavera sin salir de
la casa, sofiar con la noche iluminada
por la luna sin abandonar nuestra
habitacién!..."!

Este pasaje de Kenkd estd colmado de
conceptos budistas sobre lo efimero de los
fenémenos naturales y de la vida misma.
Los matices de significado que
penetran la poesia y el arte visual japoneses
también promovieron una apreciacién
grande y generalizada de la caligrafia. Uno
de los maestros del pincel fue Hon’ami
Koetsu (1558-1637), quien ejercié gran
influencia en Kioto a comienzos del siglo
XVII. Su estilo caracteristico esta plas-
mado en un panel de papel enrollable que
contiene poemas de la antologia imperial,
Shin kokin wakashi que se encuentra en la
Freer Gallery of Art. Cuando la escritura
de Koetsu fluye sobre los disefios de hojas
de viflas colgantes impresas con tintas
doradas y plateadas, una secuencia de
caracteres cursivos, que forman la frase
japonesa au koto no..., se funde virtual-



mente con el disefio pictdrico subyacente'?.
Otro poema en el estilo caligrafico
caracteristico de Koetsu forma el disefio de
la tapa de un cofre laqueado de utiles para
escribir: pincel, tinta y piedra de tinta. Las
imagenes sustituyen las palabras ausentes
del poema en una composicion que
visualmente funde la caligrafia y la obra
pictdrica, como lo hacia este tipo de técnica
durante el periodo Heian (794-1185).

No solamente los artistas practicaban
la caligrafia, sino todos los miembros
cultos de la sociedad. Una buena caligrafia
es todavia considerada como sefial de
caracter y erudicidén. Una obra que trans-
cribe poemas chinos y japoneses en la
exposicion actual del Centro Cultural fue
escrita por el Emperador Go Kashiwabara
(1464-1526) en el siglo XV . Los cor-
tesanos de principios del siglo XII fueron
los caligrafos del compendio de poesia al
cual pertenecid alguna vez alguna pagina
elegantemente decorada que actualmente se
encuentra en la coleccion de la Freer
Gallery of Art ' (fig. 6). Incluso los gue-
rreros practicaban la caligrafia, como lo
atestigua en esta exposicidn una carta
personal escrita en 1616 por Date Masa-
mune para agradecer a Hosokawa Sansai
(1563-1646), distinguido luchador y maes-
tro de la ceremonia del té, por el préstamo
de un libro.

Comenzando con Minamoto Yori-
tomo (1147-1199), el primer Shogun, la
élite guerrera del Japon aspird al poder
cultural y politico. El magnifico retrato de
Yoritomo, hoy tesoro nacional registrado,
lo muestra no con su armadura de combate,
la cual le permitié adquirir un poder
inaudito, sino con la vestidura negra de

ARTE EN CONTEXTO...

etiqueta de un cortesano. Los objetos que
los guerreros de su rango, daimyo o
daimios, hacian confeccionar—como los
cofres laqueados para utiles de escribir
decorados con maki-e dorado o para los
juegos de platos laqueados donde se servia
la comida—son prueba del poder y riqueza
de los guerreros como mecenas de las artes.

El fomento del t¢ como bisqueda
cultural que combina aspectos estéticos,
sensoriales y sociales, también le debid
mucho al mecenazgo de los guerreros,
quienes coleccionaban objetos antiguos de
gran valor para el servicio de té, muchos
importados inicialmente de China. Goza-
ban de particular prestigio los tazones sin
asa chinos recubiertos de barniz oscuro y
hechos en los siglos XII y XIII, asi como
sus pedestales, también chinos, de madera
tallada y laqueada. Los objetos para el
servicio de té, especialmente los que tenian
un “linaje” por haber pertenecido a des-
tacados practicantes de la ceremonia del té,
se encuentran todavia entre los objetos mas
valorados de cualquier coleccién de arte
Jjaponés.

Sen no Rikyn (1522-1591) fue quien
sent6 las pautas de un estilo distintivo de
tomar el té. Rikyl celebraba la belleza que
se encuentra en una habitacion simple,
pequeiia, sin decoracion, donde solo una
obra de caligrafia colgaba en la homacina,
o tokonoma, y una flor fresca recogida para
la ocasion proporcionaba un foco visual
Unico al invitado. Rikyl promovio la apre-
ciacion de la cerdmica de formas y texturas
poco usuales y foment6 el uso y la ela-
boracién de la ceramica japonesa, como los
tazones Raku modelados a mano. Las pre-
ferencias estéticas propugnadas por Rikyu
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y otros maestros de la ceremonia del té de
su época favorecieron el uso de pequefios
platos de formas poco comunes para los
alimentos livianos servidos con el té, como
la vajilla Shino, que tiene un barnizado
blanco con textura y formas levemente
irregulares.

Las ideas de Rikyd cambiaron pro-
fundamente el curso futuro de la apre-
ciacidén estética japonesa, al rechazar el
terminado perfecto y pulido de la vajilla
Nabeshima de porcelana, hecha en juegos
para banquetes y usada por un daimyo, y al
dar preferencia a las texturas sutiles y las
formas imperfectas. Al igual que las otras
manifestaciones artisticas japonesas men-
cionadas anteriormente, la apreciacién del
té se centra en el momento, en la ocasién
unica, en la comunién entre el invitado y el
anfitrion.

Volvamos ahora a los grabados japo-
neses con que dimos inicio a esta charla.
Este medio de expresién popular fomen-
tado en la metrépoli de Yedo, dentro de los
limites del Tokic moderno, retrata una
imagen vivida del mundo de la gente
comn, de la vida bulliciosa que es vir-
tualmente la antitesis del esteticismo calmo
que se experimenta mientras se toma el té.
Los primeros temas de los grabados
japoneses fueron los actores del teatro
Kabuki y los cortesanos del Yoshiwara, el
distrito licencioso y de los entretenimientos
de Yedo. Los grabados japoneses, popu-
lares y producidos en masa, presentaron las
primeras imagenes, vividas pero frag-
mentadas, del Japdén al mundo Occidental
en el siglo XIX. Asimismo, imagenes
igualmente imperfectas de Occidente lle-
garon al publico japonés. Por ejemplo, un

grabado de la ciudad de Washington, hecho
por Yoshitora, se basé en una ilustracion de
Agra, India .1*

Ukiyo-e, la palabra con que se
designa a tales grabados, significa literal-
mente “mundo flotante”, frase que resume
la concepcion de que este mundo de
placeres y espectaculos era ilusorio y tran-
sitorio. Este tema fundamental, con raices
en las creencias religiosas budistas, vincula
los mundos descritos en estos grabados
populares con conceptos mas amplios que
impregnan la vida cultural japonesa. EI
espacio esta definido por una arquitectura
que tiene limites mutables, y el tiempo y
los fendmenos son concebidos como
pasajeros. Se atribuye gran valor cultural
a lo efimero y a la apreciacién de las
cualidades peculiares del momento.

Tratemos de compartir este concepto
japonés por excelencia, mientras antici-
pamos la llegada de la primavera, la
estacion a la que canta esta pintura del siglo
XTI, con la luz tenue de un amanecer que
resplandece a través de la nube de flores.
blancas de los cerezos '°.
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NOTAS

1. Nimban bydbu: Mercaderes portugueses desembarcan en un puerto japonés, periodo
Momoyama (1571-1615). Par de biombos plegables de seis paneles; tinta, color, oro y plata
sobre papel, cada una de 152.0 cm x 331.0 cm. Freer Gallery of Art, Smithsonian
Institution, Washington, D.C., 65.22 y 65.23.

2. James McNeill Whistler (1834-1903), Caprice in Purple and Gold: The Golden Screen
(Capricho en purpura y oro: el biombo dorado), 1864. Oleo en panel; 49.8 x 68.9 cm. Freer
Gallery of Art, Smithsonian Institution, Washington, D.C., 04.75. Ilustrado en Thomas
Lawton y Linda Merrill, Freer: A Legacy of Art, Washington, D.C. y Nueva York: Freer
Gallery of Art y Harry N. Abrams, Inc., 1993, fig. 22, p.35.

3. James McNeill Whistler, Harmony in Blue and Geld: The Peacock Room {Armonia
en azul y oro: la sala del pavo real), 1876-77. Oleo resinado y hoja de oro y metal sobre
cuero, madera y lienzo; 425.5 x 1010.9 x 608.3 cm. Freer Gallery of Art, Smithsonian
Institution, Washington, D.C., 04.61. Ilustrado en Lawton y Merrill, op. cit., fig. 119, p.
177, fig. 120, p. 180-81 y fig. 122, p. 183. Originalmente en la residencia de Leyland en 49
Prince’s Gate, Londres; The Peacock Room se encuentra en exhibicion actualmente en la
Freer Gallery of Art.

4. “Kashiwagi”, de un panel de papel enrollable de mano de E cuento de Genji, periodo
Heian, comienzos del siglo XII. Panel de papel enrollable de mano; tinta, color, oro y plata
sobre papel. Tesoro nacional, Fundacion Tokugawa Reimeikai, Tokio, Japon.

5.  Miyagawa Choshun (1683-1753), Festival of the Twelve Months (El festival de los
doce meses), periodo Yedo, siglo XVIIL. Panel de papel enrollable de mano; tinta, color, oro
y plata sobre papel; 31.3 x 1442 cm. Freer Gallery of Art, Smithsonian Institution,
Washington, D.C., 66.2. Ilustrado en Harold P. Stern y Thormas Lawton, The Freer Gallery
of Art: Japan, Washington, D.C.: Freer Gallery of Art, 1971, No. 59.

6. Hishikawa Moronobu (alrededor de 1618-94), Cherry Blossom Time at Ueno Park
(Cerezos florecidos en el parque Ueno), periodo Yedo, siglo XVII. Uno de dos biombos
plegables de seis paneles; tinta, color, oro y plata sobre papel; 165.6 x 397.8 cm. Freer
Gallery of Art, Smithsonian Institution, Washington, D.C., 06.267. Ilustrado en Harold P.
Stern, Pintura de Ukiyo-e, Washington, D.C.: Freer Gallery of Art, 1973, p. 52 y p. 56.

7. Atribuido a Tosa Mitsuoki (1617-91), El cuento de Genji, periodo Yedo, siglo XVIL
Uno de dos biombos plegables de seis paneles; tinta, color, oro y plata sobre papel, cada uno
de 154.6 x 359.7 cm. Freer Gallery of Art, Smithsonian Institution, Washington, D.C,,
04.118.
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8. Tanizaki Jun’ichird In Praise of Shadows (Alabanza de las sombras), traducido por
Thomas J. Harper y Edward Seiden-sticker, prélogo por Charles Moore, epilogo por Thomas
J. Harper, New Haven: Leete’s Island Books, Inc., 1977, p. 20-23 passim. El ensayo se
publico por primera vez en 1933 con el titulo “In’ei raisan”.

9. Traduccién citada de Hiroaki Sato y Burton Watson, From the Country of Eight
Islands, An Anthology of Japanese Poetry (Del pais de las ocho islas, antologia de poesia
japonesa), Seattle: University of Washington Press, 1981, p. 208.

10. Tlustrado en Treasures of Japanese Art: Selections from the Permanent Collection of
the Tokyo Fuji Art Museum, Centro Cultural, Banco Interamericano de Desarrollo, p.33.

11. Donald Keene, traductor, Essay in Idleness: the Tsurezuregusa of Yoshida Kenko
(Nueva York: Columbia University Press), 1967, p. 115-118.

12. Poemas de Shin kokin wakash, caligrafia de Hon’ami Koetsu (1558-1637), decoracion
grabada por Sotatsu (alrededor de 1600-1640), desde el periodo Momoyama tardio hasta
comienzos del periodo Yedo, principios del siglo XVII. Panel de papel enrollable de mano;
tinta, oro y plata sobre papel; 33.0 x 994.2 cm. Freer Gallery of Art, Smithsonian Institution,
Washington, D.C., 03.309. Ilustrado en Shen C. Y. Fu, Glenn D. Lowry y Ann Yonemura,
From Concept to Context: Approaches to Asian and Islamic Calligraphy (Del concepto al
contexto: enfoques sobre la caligrafia asitica e islamica), Washington D.C.: Freer Gallery
of Art, 1986, p. 86-87.

13.  Tlustrado en Treasures of Japanese Art: Selections from the Permanent Collection of
the Tokyo Fuji Art Museum, Centro Cultural, Banco Interamericano de Desarrollo, p.17.

14.  Pagina de Ishiyma-gire, parte 2 del Tsurayuki-shid, caligrafia atribuida tradi-
cionalmente a Fujiwara no Sadanobu (1088-1156), periodo Heian, comienzos del siglo XII.
Panel de papel enrollable para colgar; tinta, oro y plata sobre papel; 20.3 x 16.1 cm. Freer
Gallery of Art, Smithsonian Institution, Washington, D.C., 69.4.

15. Ilustrado en Ann Yonemura, Yokohama: Prints from Nineteenth Century Japan
(Yokohama: Grabados de Japdn en el siglo XIX), Washington, D.C.: Arthur M. Sackler
Gallery, 1990, p. 160-161.

16. Nezame monogatari, periodo Heian, finales del siglo XII. Panel de papel enrollable
de mano; tinta, color, oro y plata sobre papel; 25.8 x 508.1 cm. Tesoro Nacional, Yamato
Bunkakan, Nara, Japon.
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Figura 1. “La gran ola de Kanagawa” de la serie de grabados Treinta y seis vistas del volcdn Fuji
Yama por Katsushika Hokusai (1760-1849). Grabado color; 24.6 x 36.5 cm. Foto cortesia del Museo
de Arte Fuji en Tokio, Japon.

Figura 2. Crisantemos blancos, Hasegawa School, periodo Momoyama (siglo XVI). Uno de dos
biombos de seis paneles; color y hoja de oro sobre papel, cada uno de 161.0 x 350.0 cm. Foto cortesia
del Museo de Arte Fuji en Tokio, Japon.
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Figura 3. Puertas corredizas embellecidas con pinturas unen y definen un espacio en una residencia
de palacio. El cuento de Genyji, atribuido a Tosa Mitsuoki (1617-91). Uno de dos biombos plegables
de seis paneles; tinta, color, oro y plata sobre papel; 154.6 x 359.7 cm. Freer Gallery of Art, 04.118.
Foto cortesia de la Freer Gallery of Art.

Figura 4. Festivales de los doce meses por Miyagawa Choshun (1683-1753). Seccion de un panel de
papel enrollable de mano; tinta, color, oro y plata sobre papel; 31.3 x 1442.4 cm. Freer Gallery of Art,
59.12. Foto cortesia de la Freer Gallery of Art.
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Figura 5. Luna y flores otonales, por Sakai
Hoitsu (1761-1828). Panel de papel enrollable
para colgar montado en un panel; tinta, color y
oro sobre seda; 115.6 x 55.2 cm. Freer Gallery
of Art, 04.126. Foto cortesia de Freer Gallery
of Art.

Figura 6. Pagina de Ishiyama-gire: Poemas de
Ki  no Tsurayuki, caligrafia atribuida
tradicionalmente a Fujiwara no Sadanobu
(1088-1156), periodo Heian, siglo XII. Pagina
de 4lbum montada en un panel; tinta, plata y oro
sobre papel unido. Freer Gallery of Art, 69.4.
Foto cortesia de la Freer Gallery of Art.
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ANN YONEMURA

Ann Yonemura nacié en Oakland, California en 1947 y completd su licenciatura en
ciencias con una especializacion en historia, en el Wellesley College en 1969 y su maestria
en arte y arqueologia japonesa en la Universidad de Princeton donde es también candidata
al doctorado.

En la Universidad de Princeton, obtuvo una beca Fulbright y la Beca de Investigacién
de la Smithsonian Institution. Pasé a formar parte del plantel de Freer Gallery of Art de
Smithsonian Institution en 1976 como especialista en museos y parte del plantel de Arthur
M. Sackler Gallery en 1984 como curadora asistente de arte japonés. Actualmente se
desempefia como curadora asociada de arte japonés para los dos museos y es parte de la
Junta de Redactores para Ars Orientalis y el Jurado del concurso de ensayos sobre arte
japonés para el Fondo Heinz Kaempfer de los Paises Bajos. :

Auan Yonemura ha organizado mas de 33 exhibiciones en Freer Gallery of Art desde
1976, mas recientemente en 1995 “Whistler y Japon” en colaboracion con Linda Merrill y
*“The Life of a Japanese Painting” sobre la conservacion y montaje de pinturas japonesas.
Las principales exhibiciones en Arthur M. Sackler Gallery incluyeron “Yokohama: Prints
from Nineteenth Century Japan”, 1990, que se presento en el museo de arte asiatico de San
Francisco y el museo de arte del condado de Los Angeles y “Ancient Japan”, 1992, en
colaboracion con el Organismo para Asuntos Culturales (Bunka-chd) del gobierno de Japéon
y Richard Pearson.

Ha efectuado contribuciones a varios libros y es autora de numerosos articulos y
ponencias. Sus libros incluyen Japanese Lacquer, Washington, D.C.: Freer Gallery of Art,
1979; From Concept to Context: Approaches to Asian and Islamic Calligraphy, es coautora
con Shen C.Y. Fu y Glen D. Lowry. Washington, D.C.: Freer Gallery of Art, 1986; y
Yokohama: Prints from Nineteenth Century Japan. Arthur M. Sackler and Smithsonian
Institution Press, 1990.
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Conferencia de Salvador Garmendia, escritor venezolano y ganador del Premio
Juan Rulfo y del Premio Nacional de Literatura. No. 28, setiembre de 1998.

Aspectos de creacion en la novela centroamericana

Conferencia de Gloria Guardia, escritora panamefia, miembro de la Academia
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