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INTRODUCCION

La colaboracion como becaria en el proyecto PAPIT IN402212-3, “Rescate de obras de
escritores mexicanos del siglo XI1X”, a cargo de la doctora Belem Clark de Lara, me dio la
oportunidad de trabajar con la doctora Luz América Viveros Anaya, investigadora invitada
que por entonces me asigno actividades para formarme en el proceso de edicion critica de
textos del siglo XIX y particularmente colaboré en el volumen Obras xv. Arte. Viajes.
Espectaculos (1880-1894) de Manuel Gutiérrez Néjera.1

La participacion en la elaboracion de este volumen, me permitio estar en contacto con
las fuentes hemerograficas, y conocer los textos que se convertirian en el corpus de la
presente tesis. Dicho corpus esta formado por una de las tres secciones que conforman la
edicion de Gutiérrez N4jera: los textos sobre arte.

Me centraré de manera particular en las siguientes piezas: “El proximo centenario”
(1881), “El monumento a Enrico Martinez” (1881), “Un almanaque con grabados” (1881),
“Dante, estatua de Epitacio Calvo” (1882, 1883), “La Academia de Bellas Artes” (1881,
1882, 1883), “La exposicion de pinturas en el Hotel del Jardin™ (1888), “El Salon de Paris”
(1890), “Un escultor, Primitivo Miranda” (1892) y “Revista artistica” (1894).

Es importante mencionar que estos articulos han sido poco estudiados porque, hasta el

momento, no habian sido rescatados de los periddicos,” y solo algunos han aparecido en

! Con base en el Catalogo Mapes, formado por el investigador norteamericano Erwin K. Mapes, el Centro
de Estudios Literarios comenzd a editar las obras de Manuel Gutiérrez Néjera a partir de 1959; proyecto que
contina actualmente con investigadores del Seminario de Edicion Critica de Textos y del que se han
publicado 13 volumenes hasta ahora.

? Como ejemplo de uno de estos escasos trabajos puedo citar el de Elisa Garcia Barragan, “El poeta
mirando el arte”, en Memoria Coloquio Internacional Manuel Gutiérrez Najera y la cultura de su tiempo, pp.
397- 406. En este articulo se analiza la vision de Gutiérrez Néjera sobre el arte escultdrico tinicamente a partir
de tres articulos de los que comprende Obras XV. Arte. Viajes. Espectaculos (1880-1894), actualmente en
prensa: “Dante” (El Nacional, 25 de febrero de 1882), “Revista Artistica” (“Revista Artistica”, en Primer
Almanaque Mexicano de Arte y Letras, 1895) y “La exposicion en el Hotel del Jardin™ (E! Partido Liberal, 15
y 22 de julio de 1888).



antologias, como la de Ida Rodriguez Prampolini, dedicado al rescate de textos sobre arte
en el siglo XIX. Sin embargo, aun en esta antologia solo se encuentran 5 de ellos
compilados.

Muchos de los estudiosos de Manuel Gutiérrez Néjera han identificado como una
constante en sus textos el uso de recursos provenientes de otras disciplinas artisticas:
“Gutiérrez Najera percibe una estrecha relacion entre las artes y, en consecuencia,
amalgama los estimulos recibidos por ellas, y los traduce en cuadros de gran expresividad
por su movimiento, colorido y ritmo arménicos”.” Empero, al parecer, hasta este momento
nadie ha abordado este aspecto desde la perspectiva que se presenta en este trabajo.”

El andlisis que se propone en el presente estudio parte de la figura retorica conocida
como écfrasis, que fue entendida, en un primer momento, como la descripcidon verbal de un
objeto plastico. Estudiosos de la écfrasis han identificado que el lector debe buscar el objeto
referido en el texto —cuando esto sea posible— para “leerlo” junto con su descripcién.’ Para
el objetivo anterior, he incluido en el “Anexo” del presente trabajo, las imagenes con sus
respectivos fragmentos ecfrasticos.

Asi, una de las primeras tareas para analizar las écfrasis fue hallar las iméagenes de las
obras plasticas que Manuel Gutiérrez N4jera aludio en sus articulos. Al confrontar imagen y
texto me percaté que en el texto las obras habian sido transformadas, pudiendo observar
que eran mas que una descripcion. Asimismo pude identificar que los fragmentos
ecfrasticos se insertaban en articulos que muestran la vision que el autor modernista tenia
sobre el arte de su tiempo, y esas ideas estéticas modificaban las obras plasticas en las

écfrasis.

3 Elvira Lopez Aparicio, “Introduccion” a Manuel Gutiérrez Néjera, Obras VII. Crénicas y articulos sobre
teatro V (1890-1892), p. LXVIL.

* Un articulo que se acerca a la problematica de esta tesis fue “La poética de la contemplacion en un texto
de Manuel Gutiérrez Najera”, de Jorge Avila Storer, que se citara mas adelante, y la tesis de Terry Oxford
Taylor, 4 Study of Symbolic Expression in the Work of Manuel Gutiérrez Ndajera.

> En el segundo capitulo de la presente tesis, ofreceré un panorama general de las problematicas bajo las
que considero la écfrasis como metodologia, y la discusion del concepto.



En la presente tesis pretendo encontrar los puntos en los que la descripcion de la obra se
separa de su referente, hacia la invencion narrativa, para identificar lo que el autor queria
que sus lectores “vieran”, ya que, como lo menciona Luz Aurora Pimentel, la écfrasis se
construye a partir de la mirada del autor, en este caso, la mirada de Manuel Gutiérrez
Néjera. ©

Ademas, es mi proposito identificar las ideas estéticas de Manuel Gutiérrez Néjera que
subyacen en la eleccion y vision de las obras sobre las que escribe en sus articulos, para lo
cual fue fundamental “El arte y el materialismo” (1876), texto clave que me sirvi6 de guia
para interpretar su estética, pues en ocasiones las obras plasticas que aborda el autor en sus
articulos no fueron parte de su estética, pero por diversas razones las citd en sus escritos.

Por todo lo anterior, como el titulo de la presente tesis es Imagen e idea: la écfrasis en la
critica de arte de Manuel Gutiérrez Ndjera, el propodsito serd contrastar la imagen de las
pinturas, las esculturas y los grabados aludidos, con las respectivas écfrasis creadas para los

articulos, identificando el nuevo objeto que el autor cred en sus textos y, a partir de esto,

observar la postura estética del escritor.

MANUEL GUTIERREZ NAJERA ESCRITOR MODERNISTA

Manuel Gutiérrez Najera nacio el 22 de diciembre de 1859, momento en el que todavia no
se establecia una paz politica en el pais. Los cambios politicos que vivio Gutiérrez Najera
en su nifiez y adolescencia fueron las constantes luchas entre liberales y conservadores que
ocasionaron encuentros armados y después una intervencion extranjera que impuso al
archiduque Maximiliano de Habsburgo.

Con el restablecimiento de la Republica en 1867, se realizaron transformaciones en el

ambito educativo, como la implantacion de la educacion positivista que quedo plasmada en

% Luz Aurora Pimentel, El espacio en la ficcién, p. 110.



la ley del 15 de marzo de 1869. En ese momento, Gabino Barreda “presenta los
fundamentos para una nueva sociedad, y adopta la unidad de criterio que le proporciona el
método cientifico: aceptar como verdadero unicamente lo demostrable a posteriori, dandole
prioridad a la razén antes que a la emocion”.® Este suceso resulta relevante, para
comprender los cambios ideologicos que el autor tuvo que vivir, en una sociedad que sufrié
un cambio radical en tan corto tiempo. Sin embargo, como podremos ver en los textos
seleccionados para la presente tesis, Gutiérrez Najera defendié la importancia de la
emocion frente a la razén, sobre todo en lo que respecta a la produccion de arte.

Ahora bien, Manuel Gutiérrez Najera comenzd a publicar poesias y articulos en 1875,
colabor6 en unos sesenta periddicos y revistas hasta 1895, por lo que su produccion
periodistica es muy vasta y aborda distintos temas que siguen siendo estudiados.

En vida, Manuel Gutiérrez Najera publico Cuentos fragiles, en 1883, durante el
cuatrienio de Manuel Gonzalez que fue, tal vez, el mas productivo de nuestro Duque Job.”
En esta misma etapa publicd una de sus producciones mas relevantes, la novela Por donde
se sube al cielo (1882), identificada como la primera novela del movimiento modernista,
localizada por Belem Clark de Lara en el folletin E/ Noticioso.

Diez afios después, Manuel Gutiérrez Najera fundé un foro propio en el cual molde6 una
vision estética, la Revista Azul, cuyo primer nimero vio la luz el 6 de mayo de 1894, y que
ha sido considerado portavoz de una generacion literaria “cuya modernidad consistio en
mantenerse en constante evolucion”. Su premisa fue “hoy como hoy; mafiana de otro modo;

. : 1
y siempre de manera diferente”. "

7 Este cambio se realizé en el cuatrienio de 1867-1871 de Benito Juarez. Mas adelante se aludira este
suceso representado en la obra plastica Triunfos de la ciencia y el trabajo sobre la envidia y la ignorancia de
Juan Cordero, que represento el cambio a la educacion positivista.

¥ Belem Clark de Lara, “Introduccion” a M. Gutiérrez Néajera, Obras XI. Narrativa I. Por donde se sube al
cielo (1882), p. LIV.

? B. Clark de Lara, “Introduccion” a M. Gutiérrez Najera, Obras Xili. Meditaciones politicas (1877-1894),
p. XX.

' El Duque Job, “Al pie de la escalera” en Revista Azul, afio I, num. 1 (6 de mayo de 1896), pp.1-2,
recogido en M. Gutiérrez Néjera, Obras I. Critica literaria. Ideas y temas literarios, p. 533.



En la poesia, la crénica y los cuentos de Manuel Gutiérrez N4djera, podemos encontrar
las caracteristicas del movimiento modernista. Se ha dicho que el Duque Job es el “dandy
que huye de la sociedad hostil, rutinaria y pragmatica, ajena a su sensibilidad artistica y a su
espiritu elitista que repudia la ,,estupidez burguesa®™;'' que busca el escape hacia mundos
de refinamiento que so6lo pueden ser evocados por el estado solitario que propicia la
imaginacion y la creacion del arte; que goza del saber enciclopédico, que por medio de la
palabra crea y analiza una realidad de la que es parte, pero de la que al mismo tiempo
quiere escapar; que posee una vision ecléctica que le permite la convivencia de “lo mejor y
lo mas importante de todas las ideologias, de todas las sensibilidades y de todas las
tradiciones estéticas”.'?

El poeta experimentd un pais que intentaba incorporase al desarrollo industrial, pero que
era dirigido hacia el materialismo que comenzé a crear: “hombres semejantes: egoistas,
violentos, materialistas sedientos de dinero”."” Gutiérrez Néajera, a pesar de estas
circunstancias politicas y sociales, “buscé construir un mundo mejor y traté6 de encontrar un
camino de salvacion; la manera como asumid esta mision fue la de su diaria entrega a la
escritura”,'* ejercicio intelectual que lo guid para encontrarse con “los espacios del arte,
presencias estéticas que el autor no abandon6 y que el modernismo en plenitud —hay que
insistir en ello— mantendra entre sus constantes predilectas y distintivas”."

En los articulos de critica de arte podemos identificar esa busqueda estética. En el
siguiente capitulo describiré brevemente el papel de la Academia de San Carlos como la
institucion reguladora de la produccion artistica en el México independiente, por lo cual

resulta un componente obligado para comprender el circuito entre produccion, mercado,

publico, critica de arte y paradigmas estéticos en el Meéxico del siglo XIX.

""" Ana Elena Diaz Alejo, “Manuel Gutiérrez Néjera, primer modernista de Hispanoamérica”, en Cuarenta
anos del Centro de Estudios Literarios, p. 22.

'2B. Clark de Lara, Tradicién y modernidad en Manuel Gutiérrez Ndjera, p. 14.

3 Leopoldo Zea, El positivismo en México: nacimiento, apogeo y decadencia, pp. 317-318.

' B. Clark de Lara, op. cit., p. 12.

'S A. E. Diaz Alejo, op. cit., p. 20.



I. LA ACADEMIA DE SAN CARLOS Y EL ARTE

La Real Academia de San Carlos de Nueva Espana fue la primera escuela de arte en el
Nuevo Mundo. Su antecedente mas antiguo fue la Escuela de Grabado, fundada en 1778 en
la Casa de Moneda dirigida en sus primeros afos por Jeronimo Antonio Gil.

La institucion fue formalmente fundada el 4 de noviembre de 1781' en honor del rey
Carlos III, con el nombre de la Academia de las Tres Nobles Artes de San Carlos; sin
embargo, fue hasta 1785 cuando se inici6 oficialmente la instruccidon a los alumnos de la
Real Academia de San Carlos de la Nueva Espana.

La instituciéon tuvo el objetivo de continuar con el ideario académico europeo,
principalmente el de las Academias de San Carlos de Valencia, de San Fernando de Madrid
y de San Lucas de Roma. Ademas, se encarg6 de establecer los parametros del buen gusto
en la Nueva Espaiia, por lo que no so6lo tuvo el papel de escuela, sino también de institucion
de censura.

A mediados del siglo xviil, cuando los artistas académicos, en su mayoria espafioles,
buscaron implantar el buen gusto con una connotacion de modernidad, dejaron a un lado el
estilo barroco, que fue el que rigi6 el arte colonial en sus primeros afios, y retomaron
algunos elementos del estilo clasico, dando paso al neoclasicismo.

Para el hombre de principios del siglo X1X, la Academia era una institucion progresista,
que expresaba el espiritu de la Ilustracion; al menos ese era uno de sus objetivos, ya que fue
una época de marcado énfasis cientifico; los pintores y escultores aprendian geometria,

anatomia, proporcion y perspectiva, y los arquitectos debian ser matematicos expertos. Este

' Fecha que Gutiérrez Néjera alude como el inicio de la Escuela Nacional de Bellas Artes en el articulo
“El proximo centenario”.

? Movimiento internacional que surge aproximadamente en 1770, considerado como “debilitamiento de
las corrientes empiricas en beneficio del culto a la antigiiedad”. Surgi6é en Roma y se esparcid casi
simultaneamente a Francia e Inglaterra (cf. Rocio de la Villa, “El origen de la critica de arte y los Salones”, en
La critica de arte. Historia, teoria y praxis, p. 58).



interés por el conocimiento cientifico, coloco a la Academia a la par de la educacion que se
impartia en Europa: “En una época que daba tanta importancia al conocimiento cientifico,
la Academia debia tener pretensiones de modernismo”.?

Con el inicio de la Independencia, comenzo el fin de la Academia como una instituciéon
productiva de la Nueva Espafia. La importancia de la guerra sustituy6 a la de las artes, y la
antigua Academia poco a poco sufrid el desmoronamiento financiero, aunque siguid
trabajando con un personal reducido hasta que fue cerrada definitivamente en 1824.

La Academia fue reabierta diez afios después, en 1834, con dificultades econdomicas que
amenazaban constantemente el cierre de la institucion. El presidente de ésta, Francisco
Javier Echeverria, encaminé sus esfuerzos para ayudar a que la institucion lograra una
mejor situacion. Echeverria acudié con Manuel Baranda, Oficial Mayor del Ministerio de
Justicia e Instruccion Pablica,* y expidi6 el decreto para reorganizar la Academia el 2 de
octubre de 1843.° En dicho decreto se acordé lo siguiente: que los directores del 4rea de
pintura, escultura y grabado serian dotados de tres mil pesos anuales cada uno, y que éstos
serian de los “mejores artistas que hay en Europa”. A los seis alumnos, mas destacados, se
les mandarian a academias extranjeras para que se perfeccionaran en las nobles artes.

Aunado a esto, para que la galeria de la Academia creciera se busco la organizaciéon de un

concurso anual en Roma, en nombre del Gobierno de la Republica, para que el mejor

3 Thomas A. Brown, La Academia de San Carlos de la Nueva Esparia. II. La Academia: de 1792 a 1810,
p. 47.

* También se agregaron en otras partes del continente las Academias de San Alejandro de Cuba y la
Academia de Dibujo y Pintura de Lima. En 1849 la Escuela de Pintura de Chile por el gobierno de Manuel
Bulnes; en Ecuador la Academia de Dibujo y Pintura fundada por Luis Cadena en 1861, y la Escuela de
Bellas Artes en 1872; el Instituto de Bellas Artes en Caracas en 1874, base para la fundacion de la Academia
Nacional de Bellas Artes en 1887; la Sociedad Estimulo de Bellas Artes en 1876 en Buenos Aires, que llevo a
la Academia Nacional de Bellas Artes en 1905; el Instituto de Bellas Artes de Colombia en 1882 que abrid
paso a la Escuela Nacional de Bellas Artes en 1886; la Escuela Nacional de Artes y Oficios en Uruguay en la
misa época (cf Rodrigo Gutiérrez, “Pintura y escultura en Iberoamérica, 1825-1925, en Historia del arte
iberoamericano, p. 11-12).

> En el decreto se nombré una comision para administrar, arreglar y dirigir la renta de la Loteria, cedida a
la Academia por el Supremo Gobierno, compuesta por Javier Echeverria, Gregorio de Mier y Teran, Manuel
Bonilla, Cirilo G. Anaya y Honorato Riafio (¢f. Eduardo Baez Macias, Guia del archivo de la Antigua
Academia de San Carlos, 1781-1910, p. 75).
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cuadro o escultura, ademas de ser reconocido en dicho pais, fuera traido a la Academia.’
También se establecid de nuevo el sistema de pensiones, y los premios a los alumnos mas
destacados se volvieron anuales.

En cuanto al presupuesto, la tercera parte del fondo que el gobierno daba a la institucién
debia ser inicamente para comprar el edificio y repararlo. Ademas, se le cedieron las rentas
de la loteria llamandola Loteria de la Academia de San Carlos. La institucion abri6 sus
puertas el 6 de enero de 1847, con el nombre de Academia Nacional de San Carlos con la
instruccion de los siguientes maestros extranjeros: Don Manuel Vilar (seccion de escultura)
y don Pelegrin Clavé (director de pintura), ambos catalanes que llegaron a México en 1846.
Su trabajo consistié en revisar los planes de estudio, y establecer las clases de dibujo del
natural, del anatomico, de perspectiva y de paisaje. Ademas, observaron que la ensefianza
de la Academia estaba reducida al copiado de laminas, por lo que apoyaron la llegada de
mas profesores como: Santiago Baggally quién ensefé grabado en hueco, a partir de 1847;
Jorge Austin Periam, de origen inglés, quien se dedico a ensefiar grabado en lamina; el
italiano Eugenio Landesio para la ensenanza de paisaje, y Javier Cavallari para arquitectura,
quien completd el grupo de profesores en 1856. Todos con el objetivo firme de “levantar el
interés y el entusiasmo por el arte”.”

La esencia de la educacion artistica en la Academia eran la técnica, la practica y las
reglas. Siguiendo las reglas, los estudiantes de San Carlos no tenian que preocuparse por el
tema de sus obras, ya que la ensefianza del arte neoclasico era sobre todo por imitacion. Los
maestros ponian ante los ojos de los alumnos modelos clasicos y, acto seguido, los
estudiantes tenian que hacer una reproduccion exacta de éstos. Tanto las copias de obras
europeas como las producidas inéditamente eran muy aplaudidas en las exposiciones de la

Academia:

% Es relevante mencionar esto porque las obras plasticas de artistas mexicanos que Manuel Gutiérrez
Najera alude en sus textos son, principalmente, de quienes estudiaron en el extranjero gracias al subsidio de
esta institucion.

7 Justino Fernandez, Arte moderno y contempordneo de México. El arte del siglo XIX, p. 42.
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El gusto por la copia, tanto para el publico, como entre los estudiantes y artistas, es
enorme; se copia de los buenos grabados; se copia todo, desde un Ecce-Homo de
Guercino, hasta... muy interesantes copias de autores franceses...; se copia a
alumnos que sobresalen; un sefior copia el Cristo crucificado de Rebull; son
tantas... que es dificil retener en la memoria todas las copias, chicas y grandes

[...].8

Pongo énfasis en esto, ya que es una de las criticas mas frecuentes que se hace a las
técnicas de ensefianza de la Academia: “los artistas graduados en San Carlos eran técnicos
més que inventores, imitadores mas que creadores”.”

Como veremos mas adelante Manuel Gutiérrez Najera critica este método de ensefanza
en varios de sus articulos; defiende la libertad del arte, por lo que ve como aberracion la
imitacion, tema al que también se refiere en “El arte y el materialismo”.

Sobre las exposiciones, se sabe que las obras eran juzgadas por la junta general y esta
misma anunciaba los premios en una reunion publica que tenia dos finalidades, una social y
otra artistica. Todos los miembros de la Academia, junto con las personas mas distinguidas
de la Ciudad de México acudian a la ceremonia durante la cual “el secretario leia un
informe de las actividades académicas, para el conocimiento del publico”.'® Al término de
los discursos ‘el publico recorria la Academia para examinar el trabajo de los alumnos y
ver la exhibicidén en las galerias, las cuales funcionaban como exposiciones publicas de

arte” 11

Las obras no estaban a la venta, a diferencia de lo que ocurria en las academias
europeas, asi, la produccion de los alumnos era propiedad exclusiva de la escuela. Se tiene
registro de que los alumnos, en diversas ocasiones, se quejaron de no poder vender su obra,
en otras palabras, vivir de su trabajo, pero la Academia, como ya se menciond, era una
institucion no sélo de ensefianza, sino también de control de la produccion artistica en

México. En el caso de que algiin estudiante obtuviera un encargo artistico, la obra tenia que

pasar por la supervision de los académicos, quienes aprobaban o rechazaban los proyectos.

8 Ibidem, p. 52.

? Thomas A. Brown, op. cit., p. 46.
' Ibidem, p. 79.

" Justino Fernandez, op. cit., p. 4.
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Asi, los alumnos eran supervisados continuamente para que el nombre de la Academia no

se viera afectado.

LOS CAMBIOS EN EL ARTE EN MEXICO

A partir de la exposicion de 1869 de la Academia, se advierte un cambio en la tematica del
arte: se buscaba “un arte mexicano”. Este cambio fue notorio en el mural de Juan Cordero,
—hoy desaparecido— develado el 29 de noviembre de 1874 en la Escuela Nacional
Preparatoria, titulado Triunfos de la ciencia y el trabajo sobre la envidia y la ignorancia."*
Gabino Barreda, director de la Preparatoria, al encargar esta obra buscod expresar un
mensaje: el arte debia cambiar su tematica y debia ser 1til a la sociedad. En la develacion

dijo lo siguiente:

[...] es un error casi universal el de suponer que no hay poesia ni belleza estética
sino en los asuntos que tan asombrosamente supieron tratar Homero y Virgilio, el
Dante o el Tasso [...]. Sin duda nosotros debemos imitar esos sublimes modelos;
pero imitar no es copiar servilmente; [...] los asuntos que ellos tan oportunamente
supieron elegir deben ya abandonarse como agotados e infecundos [...]. La mision
del poeta y del artista debe ser sobre todo precursora, debe siempre guiar por medio
del sentimiento y guiar forzosamente hacia adelante [...]. Todo asunto que sea
contrario a los progresos espontaneos de la época debe abandonarse como incapaz
de inspirar al artista y como estéril para el mejoramiento social."

La descripcion de la obra es la siguiente:

Minerva (la Sabiduria) en su trono (la Arquitectura) tiene a sus pies la Ciencia
(saber para prever) simbolizada por una joven diosa que representa la Electricidad;
la Industria (prever para obrar) estd representada por otra diosa con los atributos del
Vapor. El Comercio maritimo de un lado, al fondo, y del otro, Clio, la musa de la
Historia, completan los elementos principales, si bien a lo lejos puede verse otro
simbolo del Progreso: un ferrocarril. En cuanto a la Envidia y la Ignorancia, estan

"2 El mural fue sustituido en 1900 por un vitral, ya que éste se encontraba muy deteriorado (cf. ibid., p.
23).

" “Discurso pronunciado por el sefior doctor Gabino Barreda a nombre de la Escuela Nacional
Preparatoria de México, en la festividad en que dicha escuela, laureando al eminente artista sefior Juan
Cordero, le dio un testimonio de gratitud y admiracion por el cuadro mural con que embellecio su edificio”
apud Jorge Alberto Manrique, “Arte, modernidad y nacionalismo (1867-1876)”, en Historia Mexicana, vol.
17, nam. 2 (octubre-diciembre 1967), p. 250.
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simbolizadas por una figura que huye con gesto airado no pudiendo resistir la vista
del triunfo del Progreso. Alados geniecillos llevan en sus manos coronas de laurel
(genio) y de roble (fuerza).'

Se ha dicho que esta pintura era la bandera de la filosofia del tiempo expresada por el
arte; también que, formalmente, no expresaba novedad, ya que el estilo era academicista
clasicista; lo novedoso era el tema. Por esta obra, Gabino Barreda dio a Juan Cordero una
corona de laureles labrada en oro."

A pesar de su fama, Manuel Gutiérrez Najera no comentd este mural; en cambio se
refirio al cuadro Cristobal Colon en la corte de los Reyes Catolicos (1850), de Juan
Cordero, considerado como “el primer cuadro de historia con tema americano que vio el

publico de la Capital”.'®

EL ESTILO DEL ARTE ACADEMICO EN LA PRIMERA MITAD DEL SIGLO XIX: EUROPA Y MEXICO

Durante el siglo XIX, el modelo estético en nuestro pais provino de Europa, y fue el
academicismo clasicista; “las miradas estaban puestas en Europa que se convirtid en
modelo cultural de nuestros paises y marcaria una parte importante del pensamiento
americano del x1x”."’

Uno de los exponentes mas afamados fue Jacques-Louis David (1748-1825), quien
buscaba un “estilo griego puro”; “ya no se queria pintar cuadros teatrales y expresivos”.'®
Un ejemplo de este seguimiento de los modelos antiguos estd en el retrato de Madame

Récamier, que era una dama de la sociedad parisina, pero pintada como una pompeyana.

Sin embargo, sus cuadros rigidos y frios, que siguieron los preceptos académicos, buscaron

' Justino Fernandez, op. cit., p. 73.

15 Cf. Elisa Garcia Barragan, El pintor Juan Cordero: los dias y las obras, p. 50.

' Ibidem, p. 67.

"7 Rodrigo Gutiérrez, “Pintura y escultura en Iberoamérica, 1825-1925” en Historia del arte
iberoamericano, p. 184.

'8 Es relevante mencionar esta tendencia, pues, como se vera mas adelante, a diferencia de la propuesta de
Jacques-Louis David, una de las caracteristicas que Manuel Gutiérrez N4jera busco en las obras pictoricas fue
precisamente la expresion.
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ser una reaccion a las extravagancias del rococo, y en cuanto a su tema, mostrar un mensaje
politico y social.

Después de David, el mundo del arte académico sigui6 a J. Auguste Dominique Ingres
(1780-1867), quien respetd el ideal clasicista de la “imitacion de la Naturaleza”, pero
dejando a un lado “el deseo de fidelidad a los modelos antiguos”, que condujo al arte a
extremos absurdos: en el caso de la escultura a omitir el tallado del iris y las pupilas de los
ojos, olvidando que los griegos habian pintado los detalles."’

Eugeéne Delacroix (1798-1863), en cambio, fue la “expresion apasionada del
romanticismo”, sus temas estaban inspirados en el mundo literario y no en el mundo “de las
apariencias”. Ejemplo de esto son los grabados que hizo para Fausto de Goethe. Su técnica
cromatica fue un medio para expresar temas emocionales y turbulentos, cosa que no
sucedi6 con David e Ingres para quienes el color fue un elemento secundario; lo importante
para los pintores neoclasicos fueron las “figuras de lineas puras y limpidas”,*” en tanto que
en la pintura romantica, los modelos fueron los lienzos de Rubens y Rembrandt; en este
estilo pictorico se buscaba “una estética de color, luz y emocién y no de linea, dibujo y
forma”.!

Fuera de Francia, en el ambito espafiol, Francisco de Goya (1746-1828) reveld otro tipo
de pintura, si bien en sus primeros afios respetd los preceptos tradicionales, hacia el final
del siglo xvTi1, el pintor se enfoco a representar lo “especificamente humano” dando lugar a
su fantasia, y dejando a un lado la “imitacion de la Naturaleza y la belleza ideal”.

El movimiento conocido como de los Nazarenos, tuvo a la cabeza al pintor Friedrich
Overbeck (1789-1869), quien propuso regenerar el arte y restaurar la inspiracion

. 22
religiosa.

' William Fleming, Arte, miisica e ideas, p. 292.

2 Ibidem, p. 287.

2 Ibid. p. 295.

2 Gutiérrez Néajera selecciona La ronda nocturna de William Hunt, pintor destacado de la escuela
prerrafaelista, que estuvo influenciada por la escuela alemana de los nazarenos.
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Las tendencias de la pintura en la primera mitad del siglo XiX, dentro de diversos
momentos fueron: un acentuado clasicismo, con David e Ingres, y un expresionismo, mas
libre y apasionado, con Delacroix y Goya.

A mediados del siglo XIX, las nuevas tendencias en Europa fueron: el realismo de
Gustave Courbet (1819-1877); y en el paisaje,” género que va adquiriendo un interés
especial, las figuras de Jean-Baptiste-Camille Corot (1796-1875), John Constable (1776-
1837) y William Turner (1775-1851). A eso habria que afadir la apertura al impresionismo
con Claude Monet (1832-1883).%*

En lo que respecta al arte mexicano, el estilo que permanecié en la Academia desde los
Gltimos afios del siglo XVl y principios del XX fue el neoclasico.”” La Academia de San
Carlos logré imponerlo destruyendo la tradicion barroca, y dicha corriente tuvo su correlato
en el movimiento insurgente,”® fue la sefial del cambio emancipador, pero lo mas
importante era la actitud “ecléctico-asimilativa entre valores positivos de la tradicion y de
la modernidad”.”’

El neoclasicismo vino a expresar a la postre aquellos anhelos de renovacién y aun
de independencia; vino a expresar la modernidad, es decir, una nueva actitud vital,
una nueva conciencia, una nueva ideologia, que termino, en el terreno politico, en el
movimiento de emancipacion. 28

Sobre la pintura en México, se debe mencionar el nombre del maestro Pelegrin Clavé,

que llegd a México en 1846. El estudié en la Academia de San Lucas, en Roma, donde

» Habia dos corrientes paisajisticas en Europa: una, la del paisaje decididamente poético, es decir,
recreado con intencion, segun la vision y la personalidad del pintor, cuya cabeza estuvo Camile Corot (1796-
1875), creador del paisaje moderno; la otra corriente era mas tradicionalista, apegada a la naturaleza e incluia
temas historicos (cf- J. Fernandez, op. cit., p. 83).

** Idem.

* En 1810 se inauguré la pintura de la capula de la Catedral Metropolitana, como también una serie de
edificios neoclasicistas que fueron terminados durante la guerra de Independencia (cf. J. Fernandez, op. cit., p.
79).

%% En el siglo xvII el estilo neoclasico fue introducido por los jesuitas. Las corrientes de ese siglo han
mostrado una tension, resquebrajamiento de la tradicion, ya que en este momento surgié una preferencia por
entender ideologias que se imponian en el mundo (cf- J. Fernandez, op. cit., p. 7)

7 Ibidem, p. 7.

2 Ibid., p. 12.
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aprendio los principios clasicos. Se sabe que el maestro Clavé, a pesar de su formacion
clasica, tuvo una admiracidon por el movimiento nazareniano; sin embargo no muestra en
sus obras una influencia de este tipo de pintura porque seguia el estilo de Ingres: “su
inspiracion por el lado de los temas biblicos que hizo pintar a sus discipulos venian del
aleman, pero el objetivismo y la factura de sus propias telas estdn mas cerca de la pintura
del maestro francés”.”’

Clavé tuvo un primer grupo de discipulos, entre los que estaban Santiago Rebull, José
Salomé Pina, Felipe S. Gutiérrez, Joaquin Ramirez, Rafael Flores y Juan Urruchi, entre
otros; en un segundo grupo se encontraron Ramoén Sagredo, José Obregdén, Petronilo
Monroy, Fidencio Diaz de la Vega, Felipe Castro, Tiburcio Sanchez y Gregorio Figueroa.*”

Del primer grupo de discipulos, Manuel Gutiérrez Néjera s6lo menciona a Santiago
Rebull, y del segundo grupo, a Ramoén Sagredo y José Obregon.

Una innovacién de Clavé fue que, ademas de iniciar a sus alumnos en los temas biblicos,
tuvo la iniciativa de ensefiar pintura de paisaje y de historia. Esta Gltima se centré en
asuntos del México indigena. Para la ensefianza de la pintura de paisaje pidio6 el apoyo del
italiano Eugenio Landesio.

Algunos de los discipulos que siguieron los temas biblicos fueron Joaquin Ramirez (ca.
1839-1886) que pintd temas del Viejo Testamento en gran formato, con colorido novedoso
e idealizacion clasicista. Algunas de sus obras fueron El arca de Noé, Los hebreos cautivos
en Babilonia y Moisés en Raphidin. Sus pinturas académicas no tuvieron el éxito esperado,
ya que expresaba “blandas emociones™;®' Rafael Flores (1832-1886) pintd Jesiis festejado
por los angeles y La Sagrada Familia, que tampoco tuvieron aceptacion por la falta en el
colorido muy “dulzén” para el gusto. Manuel Gutiérrez Najera menciona a este pintor por

su obra Dante y Virgilio visitando el Infierno, pero es criticada por su naturalismo.

¥ Ibid., p. 57.
3 Ibid., p. 58.
3 Ibid., p. 62.
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De la corriente histérico-indigena fueron José Obregon (1832-1902), conocido primero
por su cuadro Agar e Ismael en el desierto y, después, por El descubrimiento del pulque
debido a su tema historico. La critica a este cuadro no fue muy favorable, ya que se juzgo la
calidad de los modelos, y se concluyd que no cumplian con “belleza clasicista”.** Otro
pintor de este tipo de temas fue Rodrigo Gutiérrez (1848-1903) con El Senado de Tlaxcala,
en el que se trataron de representar las verdaderas caracteristicas fisicas de los indios
tlaxcaltecas. Es relevante notar que estos cuadros intentaron cumplir con el academismo en
la composicion, en el dibujo, y la concepcion clasica de los tipos principales con la
combinacion de los tipos indigenas.

Cabe sefialar que Juan Cordero, otro pintor aludido por Gutiérrez Niajera, tratdo de
reinstaurar la pintura mural en México, que ya habia sido alentada en un primer momento
por el maestro Clavé. Cordero y Clave tuvieron disputas y competencias por proyectos
artisticos. Mas adelante me detendré a comentar la obra de Juan Cordero.

Siguiendo con los discipulos de Clavé, destacaron Santiago Rebull (1834-1872), que
atrajo la atencion en 1851 en la Exposicion de la Academia, con su Jesus en agonia. Tanto
por el tema, como por la técnica de claroscuro. En 1852 presentd La muerte de Abel, con el
que gano la pension a Europa. Rebull regres6 a México en 1859 y se encargod de la clase de
dibujo en la Academia. Realizd el retrato del emperador Maximiliano, por el que fue
premiado y condecorado con la Orden de Guadalupe, y que le vali6 recibir el encargo de
una serie de retratos de héroes de la Independencia, que fueron realizados por sus
discipulos, bajo su inspeccion. Las participaciones para el archiduque no cesaron: se le
encomendd la decoracion de las terrazas del Castillo de Chapultepec, seis figuras de
bacantes, pintadas directamente en la pared. La obra mas polémica del pintor que nos
compete es La muerte de Marat, que fue presentada en la Exposicion de la Academia de

1875, y de la que también escribidé Gutiérrez N4ajera.

32 Ibid., p. 63.
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José Salomé Pina (1830-1909) fue de los primeros discipulos de Clavé, conocido por el
cuadro San Carlos Borromeo, con el que obtuvo una pension para continuar sus estudios en
Europa. En Paris estudié con Gleyre, y en Roma completd sus estudios. Pina regresé a
Meéxico en 1869 para tomar el cargo como director del departamento de pintura, en el cual
estaba Clavé.

Felipe S. Gutiérrez (1824-1904), pintor de cuadros y retratos, viajo por toda la
Republica, lo que le permitié reunir una obra vasta; luego viajo también por Europa. A su
regreso fund6 en Bogota la Academia de Bellas Artes. Ademdas de sus obras pictoricas
publico dos libros Viajes por Europa y Estados Unidos y un Tratado de pintura, como
articulos de critica que originaron una polémica con Ignacio Manuel Altamirano. Algunas
de sus obras pictdricas fueron San Jeronimo y San Bartolomé, obras naturalistas. La
Amazona de los Andes, es uno de los primeros desnudos completos de mujer, obra que la
critica de arte ha relacionado con los desnudos de Courbet.

Estos tres discipulos tuvieron un crecimiento relevante por la calidad de sus obras y
porque se desarrollaron artisticamente en Europa, lo que permitio originar en México “dos
direcciones de la pintura mexicana del siglo XIX: la finamente idealista y clasicista, con las
obras de Pina y Rebull, y esta otra del naturalismo objetivista, con algunas obras de Felipe
Gutiérrez”.”

Por otra parte, Juan Cordero (1824-1884) fue alumno de la Academia de San Carlos,
pero logro seguir su instruccion en Europa, especificamente en Roma (1844). Ahi, elabor6
el cuadro Princesa romana en traje de vestal (1844), que es un retrato clasico, con tema
romantico. También es conocido por la reproduccion de uno de los cuadros de Girodet, La
muerte de Atala, en la que se nota un dramatismo que contrasta claros y obscuros. En Roma
ejecuto el Retrato de los dos escultores Pérez y Valero (1847), que es considerada como la

primera obra académica en que “los tipos mexicanos son introducidos en la pintura

3 Ibid., p. 80.
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clasicista”.** Cordero regresa a México en 1853, trayendo consigo El redentor y la mujer
adultera, de grandes dimensiones, que serian el antecedente de la pintura mural. Por lo
anterior, los aciertos de Cordero fueron la introduccion de tipos mexicanos en la pintura
clasicista, ocuparse del tema americano en su Colon y revivir la pintura mural.

Otro de los pintores que menciona Manuel Gutiérrez Najera fue Félix Parra (1845-
1919), que estudio en la Academia, primero con Clavé y, después, con Rebull. Tuvo el
interés de dar expresion a varios temas historicos de importancia. El cazador (1871), que es
un desnudo de nifo, en un fondo campestre, muestra la excelente técnica de dibujo. Otra
obra es Galileo en la Escuela de Padua demostrando las nueve teorias astronomicas, pero
el mas ambicioso al parecer fue Fray Bartolomé de las Casas (1876); el cuadro fue
presentado en la Exposicion de 1876. En 1878 parti6 a Europa en donde permaneci6é por
cinco afos y, a su regreso, fue profesor de la Academia. Otro de los pintores que sigui6 la
pintura con tema prehispanico fue Leandro Izaguirre (1867-1941), con su obra E/ suplicio
de Cuauhtémoc (1892).

Eugenio Landesio (1810-1879) fue el maestro de paisaje academicista. Algunos de sus
alumnos mas destacados fueron Luis Coto y José Maria Velasco; José¢ Jiménez, Javier
Alvarez, Gregorio Dumaine y Salvador Murillo tuvieron una escasa produccion de obras.

Luis Coto (1830-1891) fue conocido por su primer cuadro Romita, por ser una obra
respetable con un buen colorido, distinto del de Landesio. Otra obra fue la Hacienda de la
Teja, en la que mostrd una famosa hacienda mexicana del siglo X1X, o La Colegiata de
Guadalupe. La produccion de Luis Coto constituye “una serie de documentos de la vida
campestre de México, y el progreso mecanicista”.>

Sin duda muy relevante, José Maria Velasco (1840-1912) fue conocido por El Valle de

Meéxico, presentada en la Exposicion de 1875 y de la cual Landesio exclamo:

3 Ibid., p. 65.
3 Ibid., p. 84.
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Nada mejor se puede hacer después de esto... Velasco, quien nunca quiso, ni creyo
inventar nada, sino ser fiel al modelo natural como Ingres, quien se enojaba cuando
le decian que habia idealizado el modelo, habia inventado, habia creado con su arte
el Valle de México, de acuerdo con su propia y personalisima vision.*°

Por su técnica, Velasco parte en 1889 para asistir la Exposicion Universal en Paris, que
da a conocer una nueva vision de México en el extranjero.

La pintura de académicos que siguieron los preceptos de Clavé y Cordero, a lo Ingres o a
lo Rafael, representaban el pasado; mientras que lo nuevo, el presente junto con el futuro,
se encontraba en la pintura de paisaje, con José Maria Velasco.’” Sin embargo, es
importante notar que Manuel Gutiérrez N4jera no menciona a este importante paisajista.

El maestro de escultura fue Manuel Vilar (1812-1860), sus discipulos fueron Martin
Soriano, Felipe Sojo, José Bellido, Pedro Patifio, Agustin Barragan, Amador Rosete, Luis
Paredes, Epitacio Calvo y Miguel Norefia.

Es importante mencionar que Vilar fue el primer escultor que introdujo los temas de
historia antigua; a pesar de esto, sintid que no se le daba el apoyo merecido a la escultura,
renuncid en 1852 y regres6 a Europa. Asi, quedaron aqui sus discipulos, como Miguel
Norena quien a fines de siglo produjo el famoso Cuauhtémoc, al que se refiere el Duque.

Miguel Norena fue conocido por su expresion, y por los temas que tratd, asuntos de
historia, como se ve en el Cuauhtémoc, el Monumento hipsogrdfico, la estatua de don
Benito Juéarez, que se encuentra en uno de los patios de Palacio Nacional. Fue contratado
por el general Carlos Pacheco, ministro de Fomento, para la construccion del monumento
comenzado el 5 de mayo de 1878: el Monumento a Cuauhtémoc develado en 1887. Por otra
parte, Gabriel Guerra (1847-1893), discipulo a su vez de Miguel Norena, realizo el
bajorrelieve donde se presenta el tormento del rey azteca. De este mismo escultor es la

estatua del general Carlos Pacheco, de la que Gutiérrez Najera hace una écfrasis.

3 Ibid., p. 90.
37 Idem.
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En este esbozo que intenta ofrecer un contexto a los autores y obras aludidos
explicitamente por Manuel Gutiérrez Najera en sus paginas de critica de arte, podemos ver
que en el arte de México procedimos desde un estilo marcadamente académico y clasicista

y lentamente se adoptaron nuevos estilos provenientes de Europa. Valga senalar la

mexicanizacion de temas.
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II. LA CRITICA DE ARTE
LA CRITICA DE ARTE EN PARIS

La critica de arte se relaciona con el ascenso a la esfera publica de la burguesia, “clase
. . . . 1 .o
social determinante en el curso histérico de la Modernidad”.” El surgimiento del nuevo
orden social ayud6 al desarrollo de la idea de soberania del individuo, que busco acceder
por medio del conocimiento a la esfera publica. En ese contexto, el individuo comenzo a
cuestionar el discurso oficial por medio de la prensa: “el juicio individual, junto al objetivo
de crear un nuevo gusto mas o menos consensuado, son piezas clave en la constitucion de
. . , . r s 7118 2
la identidad de la burguesia como clase dominante a través de la opinion publica”;” proceso
que comenzo en el siglo XVIIL
Las discusiones estéticas, que surgen gracias a la expansion de la prensa, contribuyeron
a formular el principio de igualdad de derechos. La critica no aparecié6 como un discurso
especializado ni excluyente:
Es méas bien un sector de humanismo ético general, indisociable de la reflexion
moral, cultural y religiosa, partiendo de que todos estamos llamados a participar en
la critica, pues todo el mundo tiene una capacidad basica de juicio (aunque las
circunstancias individuales puedan hacer que cada persona desarrolle esa capacidad
de distinta manera), el critico aparece como un mero portavoz del publico en
general, que formula ideas que se le podrian ocurrir a cualquiera y cuya tarea
consiste en ordenar el debate general.’
La nueva critica naci6 como respuesta a la existencia del nuevo publico del arte: el lector

burgués. El juicio estético no puede, entonces, separarse de la toma de postura personal y

social, ademas, el gusto “ya no se vincula con una belleza racional sino con la

! Rocio de la Villa, “El origen de la critica de arte y los Salones”, en La critica de arte. Historia, teoria y
praxis, p. 23.

2 Ibidem, p. 24.

3 Ibid., p. 25.



sensibilidad”.* Puedo arriesgar la idea de que Manuel Gutiérrez Najera comparte esa vision
y por ello invita a sus lectores a que visualicen ciertas pinturas y esculturas, para que sus
espiritus experimenten el sentimiento del artista a través del arte. Volveré a esta idea mas
adelante.

La primera exposicion de la Academia de Paris se celebro en 1665. En un inicio, las
exposiciones estuvieron dirigidas a un publico restringido y culto, compuesto por artistas,
coleccionistas y artistas amateurs. El éxito de éstas hizo que en 1699, el acto se trasladara
al Salon Carré del Louvre, por lo que desde ese momento las muestras artisticas
comenzaron a ser conocidas como Salones. Es relevante sefialar que ahi se introdujeron
guias de mano con textos conocidos como /ivret. En estas guias se observaba la disposicion
de los cuadros: “de arriba a abajo, por tamafio y jerarquia de géneros, comenzando por los
cuadros de historia, retratos, paisajes y bodegones”.’

En Paris, durante los primeros afios del siglo XV, las exposiciones como actos
populares tuvieron un crecimiento considerable, el arte se abrid paso al campo publico a
través de festividades, ferias y mercados. Las exposiciones populares, que comenzaron a
convertirse en una actividad tradicional: “exhibir objetos valiosos y pinturas adornando la
calle y los balcones al paso de la procesion del Corpus Christi”,® favorecieron un gusto
alejado de los principios académicos establecidos en los Salones.

En 1737 se reinstituy6 el Salon como actividad anual, asi dur6 hasta 1751 y se convirtio
en bienal desde 1751 hasta 1795.” Esto fue, de cierta manera, un logro popular, al tratarse

de exposiciones institucionalizadas en Europa de libre acceso y con objetivos estéticos.® El

* T. Raquejo, Los placeres de la imaginacion, apud Rocio de la Villa, op. cit., p. 27.

> Rocio de la Villa, op. cit., p. 30. // Todo indica que esta jerarquia de los géneros pictoricos se establecio
por el Arbol de Porfirio, en el que el orden va de lo inanimado, con o sin cuerpo, a lo animado, hasta llegar al
hombre, que es el punto maximo de la escala (cf. Irene Artigas, Galeria de palabras, p.16).

% Rocio de la Villa, op. cit., p. 32.

7 Ademas, a partir de 1737, los livrets comenzaron a tener un mayor refinamiento, la posicion de la obra
dentro de la exposicion determinaba el valor de la obra (¢f. De la Villa, op. cit., p. 32).

¥ El acceso a la contemplacion del arte tiene consecuencias democratizadoras en la percepcion de lo
artistico. En México se tiene noticia de que la coleccion de yeso que trajo Manuel Tolsé a nuestro pais en
1791 ademéas de ser aprovechada por los alumnos, estuvo abierta al publico (¢f. Thomas A. Brown, La
Academia de San Carlos de la Nueva Espania. II. La Academia: de 1792 a 1810, p. 10).
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publico heterogéneo se convirtid en parte principal de las exposiciones de arte. Sin
embargo, la union del publico con la alta cultura no podia convivir pacificamente durante
mucho tiempo, y los problemas comenzaron a emerger. Los escritos de la prensa sobre los
Salones eran diversos y expresaban opiniones distintas, dando lugar a nuevas criticas, en
otras palabras, criticas no oficiales. Esto provocd que en 1748 los artistas comenzaran a
tener una actitud negativa en contra de las exposiciones por miedo a ser juzgados.’

A partir de los articulos periodisticos, las criticas no oficiales comenzaron a difundirse
en otras partes de Paris, aunque la tradicion defendiera que “el arte debia seguir siendo coto
cerrado de los miembros de la Academia”.'® Surgid la polémica entre aquellos que
apoyaban la idea de que unicamente “el hombre de oficio” (aquel que tenia conocimientos
especificos de dibujo, composicion, teorias del color etcétera) podia juzgar sélidamente las
artes, mientras que una creciente oposicion defendia que el arte era imitacion de la
Naturaleza, por lo que “todo homme d" espirit puede juzgar los méritos de un cuadro™.'' La
censura a las criticas no oficiales no esper6 y surgié asi la critica anonima que
frecuentemente buscaba divertir al publico y vender ejemplares.

Las discusiones estéticas significaron un avance hacia la igualdad de derechos o si se
quiere hacia la democratizacion de la alta cultura; las personas de ambitos diferentes al
artistico (el publico burgués) comenzaron a desarrollar el ejercicio critico, originando asi un
discurso no especializado.'? A partir de ese momento, el juicio y, sobre todo, el gusto ya no
se vincularon con una belleza racional”® sino con la sensibilidad, que se convirti6 en

simbolo de libertad y lugar para la batalla ideologica.

? Rocio de la Villa, op. cit., p. 33.

1 Ibidem, p. 36.

""" Le Blanc apud Rocio de la Villa, en op.cit., p. 37. // Esta postura también la sostiene Diderot, quien
afirma que el arte tiene sus principios en la naturaleza, pero que debe separarse de ésta (cf. Diderot, Ensayo
sobre la pintura, p. 34).

2 Los textos de critica de arte, a diferencia de la teoria del arte, son valoraciones e interpretaciones que
pueden provenir de un no-artista salido del publico y dirigida a ese mismo publico que necesita identificarse
con “el potencial ideoldgico de un catalogo artistico renovado” (vid. Rocio de la Villa, op.cit., p. 27).

'3 Se han identificado dos tipos de critica: la primera, que es la critica objetiva que fundamenta la belleza
en la técnica y en el cumplimiento de ciertos fundamentos estéticos principalmente los establecidos por los
griegos; la segunda, que es la critica subjetiva, que se acerca mas al pensamiento romantico, en el que la
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Por otra parte, el tema de los Salones se convirtié en una lucha de poder, todos los
participantes buscaban opinar y, lo mas relevante, imponer su gusto. Asi, sociedad, arte y
politica comenzaron a entrelazarse y el discurso de la critica se transformé radicalmente.

La critica fue diversa, sobre todo porque los autores provenian de distintos dmbitos, la
mayoria escribia sus criticas de forma andnima, algunos eran pintores retirados, unos
apoyaban la asamblea del Salon y otros atacaron las ensefianzas de la Academia. La critica
comenzd a buscar un objetivo ideoldgico, en las obras, y los artistas crearon cuadros
“comprometidos” con la sociedad y las situaciones del pais. La gente parisina se sintid
identificada por ejemplo con la obra del pintor Jacques Louis David (1748-1825) de estilo
neoclasicista, si bien en un primer momento, la institucion no la acept6 por los temas. Los
criticos comenzaron a cuestionar a la Academia, sefialando que ésta seguia siendo dirigida
por un grupo elitista que no se interesaba ni apoyaba las transformaciones sociales que se
estaban gestando en Francia. La critica tuvo un papel importante porque se le identificd con
el pensamiento revolucionario. El critico fue el mediador entre arte y publico, ya que,
aunque David habia plasmado sus ideas politicas en sus pinturas, fueron los criticos quienes
revelaron al publico las intenciones de la obra; en otras palabras, quienes hicieron la
interpretacion.

Ahora bien, durante la primera mitad del siglo Xi1x la figura del critico profesional no
pudo consolidarse. Los Salones y las exposiciones no oficiales eran de temporada, asi el
critico, no podia vivir inicamente de este tipo de escritos. Los autores de critica provenian

de ambitos muy variados, por lo que la “formulacién de las sensaciones que les reportaba la

belleza se centra en la sensibilidad del observador (¢f. Anna Maria Guash, “Las estrategias de la critica de
arte” en La critica de arte. Historia, teoria y praxis, p. 211).

'Y En Reflexions critiques sur la poésie et la peinture (1719), se alude a que el arte no habla a la razon,
sino al sentimiento, lo que afirma al sentimiento como cualidad entre el publico (¢f. Jean Baptiste Du Bos
apud Rocio de la Villa, op. cit., p. 31).

'S Puede hacerse la comparacién con lo que en México, durante la década de 1880. La mayoria de las
publicaciones eran subsidiadas por el gobierno, primero de Manuel Gonzalez y luego de Porfirio Diaz. Esto se
hace notar en las obras que Manuel Gutiérrez Néjera selecciona en sus articulos, ya que muchas fueron muy
celebradas en su momento, especificamente me refiero a las creaciones de artistas mexicanos como se vera
mas adelante.
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vivencia directa del arte de su tiempo diferia notablemente”.'® Hubo criticos autodidactas
en los temas estéticos y técnicos, al tiempo que otros, sin un interés genuino en el arte,
hacian la labor de critico para ganar un lugar en la carrera de las letras.'” En otras palabras,
muy frecuentemente, la critica solo fue un medio para llegar a otros objetivos.'® Para
ejercer la critica de arte durante el siglo XIX no se requeria de una determinada preparacion,
esto enriquecid las posibilidades de la critica, pero retardé su profesionalizacién. ™

Sin embargo, también existio la contraparte de estos criticos ocasionales; figuras como
Denis Diderot (1713-1784), Charles Baudelaire (1821-1867) y Théophile Gautier (1811-
1872) elaboraron textos que versaron sobre temas estéticos especificos y profundizaron en
la reflexion sobre las problematicas del arte.

En el siguiente apartado comentaré el escenario de la critica de arte en México a partir

del rescate que hizo Ida Rodriguez Prampolini, que ha servido para tener una vision muy

completa en el México del siglo XIX.

LA CRITICA DE ARTE EN MEXICO

Ida Rodriguez Prampolini ubica el inicio de la critica de arte en México a partir de la
. ey, . . 2
Primera Exposicion de la Academia de San Carlos, realizada en 1849.%
La critica de arte en México, desde sus inicios, tuvo la finalidad de “ser guia, marcar
» 21

rutas y normas para encauzar y salvar al arte”.”” En los afios independientes, los criticos de

.y .y . . 22 .
arte o como también se les denomino, los inteligentes,” vieron en las bellas artes uno de los

'®R. de la Villa, op. cit., p. 78.

'7.Cf. Jorge A. Manrique Castafieda, “La critica de arte (El juicio a la torera)” en Revista de la Universidad
de México, vol. XXVII, nim. 11 (julio de 1973), pp. 38-42.

'8 Por ejemplo: Alfred de Musset y Guy de Maupassant, quienes redactaron un sélo texto,
respectivamente, en que abordaban, el primero, el Salon de 1836, y el segundo, el Salén de 1886.

' En el caso de Manuel Gutiérrez Najera se sabe que fue autodidacta, aunque después su formacion lo
condujo a estudiar las ideas estéticas en textos de Alphonse de Lamartine, Alfred de Musset y Victor Hugo,
por mencionar algunos (cf. M. Gutiérrez Néjera, Obras I. Critica literaria, p. 19).

1. Rodriguez Prampolini, La critica de arte en México en el siglo XIX, tomo I, p. 45.

! Ibidem, p. 34.

22 Asi se denominé a los mexicanos cultos que eran los que juzgaban con certeza y rectitud las
producciones artisticas (cf. ibid., p. 37).
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soportes para estructurar la nueva nacion; se creia que sin ellas ningiin pais llegaria a la
cumbre del progreso y de la cultura.”

En sus inicios la critica de arte se enfocd desde distintas perspectivas, entre las que se
pueden identificar dos vertientes principales de pensamiento: la primera, de tradicion
catolica, que provenia del pasado colonial, y la segunda, de tradicion europea, que
expresaba ideales nacidos con la Revolucion Francesa, y que tenian un tono moderno y
progresista. **

Estas dos posturas en ocasiones se mezclaban y chocaban. Los procesos que se observan
en la critica de arte del pais fueron consecuencia de los cambios politicos, ideoldgicos y
sociales por los que estaba pasando México.

El escritor puso su fe en el arte, porque éste se percibié como un camino simboélico para
abrirse paso ante los paises mas adelantados. Los infeligentes tenian la responsabilidad de
usar su amplia cultura para instruir al pueblo por medio de sus escritos, con el proposito de
elevar su nivel cultural. Por lo anterior, existio la intencion de difundir en los articulos de
arte “un deseo, pueril y heroico a la vez, de dar al publico en fuertes pero concentradas
dosis, una vision general de los problemas que en Europa habian tenido un largo proceso de
formacion y desarrollo”.?

Hubo una necesidad de ensefiar al pueblo acerca de otras culturas; por lo tanto, en
México se publicd gran variedad de escritos de critica de arte en los que se explicaban y
describian las caracteristicas de la cultura occidental. Asi, se podria decir que las primeras
criticas de arte tenian el objetivo de exponer y difundir pensamientos e ideas sobre arte
nacidas en la cultura europea.”

Algunos de los primeros criticos de arte fueron Jos¢ Maria Gutiérrez, Rafael de Rafael y

José Maria Roa Barcena. El primero defendio la superioridad de la pintura sobre la

3 Ibid., p. 21.
* Ibid., p. 16.
2 Ibid., p. 38.
2 Ibid., p. 42.
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escultura;®’ el segundo no busco exponer jerarquias, sino que traté de delimitar el campo y
la diversidad de los medios de expresion de la época; José Maria Roa Barcena, emitié una
vision propia sobre las distintas manifestaciones del arte. Los anteriores, como se puede
notar, eran temas novedosos y polémicos en México, si bien en Europa habian generado
debates desde el siglo XV.

Sobre los primeros criticos es importante mencionar a Rafael de Rafael, quien propuso
que el camino que debia seguir el artista era el marcado por la religion, por lo que defendid
los temas religiosos pintados en los siglos coloniales. El insisti6 en que los principales
elementos de la pintura, de la poesia y de las bellas artes eran “la fe religiosa y el
entusiasmo”.*® Esta postura apoyo el arte religioso, ya que éste era visto como uno de los
medios para acercar a México con el mundo occidental:

Los grandes genios de los tiempos pasados han llegado a la cumbre porque sus
temas de inspiracion, los momentos de sublime recogimiento, se los brindaron, no
los sucesos historicos o mundanos sino los trascendentes y religiosos. [.....] El
género religioso es tan superior a los demds, como lo es lo celestial a lo humano, lo
moral a lo material, y lo ideal a lo sensual puramente, como lo son los espléndidos e
inmortales cuadros de Miguel Angel y Rafael [.. 1%

Por otra parte, este mismo critico identificé como una via para encauzar el arte del pais
el estilo del grupo de los nazarenos —artistas alemanes— quienes adoptaron una actitud
romantica que trataba de salvar tanto al arte como al alma germanica. Esta propuesta fue
vista como un camino que podria ayudar al arte en México, pues consolidaba la religion, la

moral y unia a México con la cultura universal.”® Es importante indicar que algunas de las

?7 La postura inversa fue expresada de la siguiente manera: “La escultura es, sin duda alguna, superior a la
pintura, si bien debe ser mas reducido el circulo de sus amantes y admiradores. Mientras la pintura dispone
del color para seducir mas pronto nuestra vista y herir mas fuertemente nuestra imaginacion, la escultura que
nacid y progreso en el seno de pueblos esencialmente artistas, esto es, conocedores de lo bello [...] busca sélo
el aprecio de los verdaderamente iniciados en el arte”. (J. M. Roa Barcena, “Bellas artes, una visita a la
Academia Nacional de San Carlos”, en La Cruz, t. 1, 10 de enero de 1856, p. 352 apud 1. Rodriguez
Prampolini, op. cit., t. 1, p. 413).

B, Rodriguez Prampolini, La critica de arte en México en el siglo XX, tomo 1, p. 27.

* 1. Rodriguez Prampolini, op. cit., p. 49.

30 Debe destacarse que esta corriente fue conocida y retomada por los prerrafaelitas, que fue retomada por
Manuel Gutiérrez N4jera, en la écfrasis que se analizardn mas adelante: La ronda nocturna, de William Hunt.
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premisas de este critico son muy parecidas a las que expuso Gutiérrez Ndajera, quien
también disentird de la idea del artista como técnico o mero ejecutor, como se advierte
cuando dijo que la “obra de arte debe por fuerza expresar el pensamiento del artista. Por eso
el hombre que carece de ideas no puede ser ni artista ni poeta”.”'

La idea que se tenia hacia mediados del siglo era que quien escribia sobre la produccioén
artistica en el pais tenia la responsabilidad de hacer una critica equilibrada y justa, ya que si
¢éste elogiaba de una manera desmesurada una obra, el artista criticado podia alejarse del
camino del perfeccionamiento, al ver que habia logrado una obra completa y perfecta; por
el contrario, si el critico elaboraba una opinién ofensiva, el artista podia abandonar el
camino de las artes, al sentirse incapaz y frustrado por no haber alcanzado los propositos
deseados.*” Para lograr un juicio equilibrado, el critico estaba en la obligacion de tener una
cultura que le permitiera comprender la obra y asi, realizar un juicio de valor ponderado.
Me parece que Gutiérrez Néjera ademas de tener un conocimiento amplio del arte, en sus
criticas mostraba los elementos de las obras que eran destacables, o como lo veremos mas
adelante, transformaba en sus textos las obras plésticas para que el lector imaginara una
obra que fuera considerada como arte.

Por todo lo anterior, la idea de instruir a la poblacion y esparcir la cultura fue vista por
los primeros criticos mexicanos como la tabla de salvacion para el pais. La critica de arte,
en especifico la que mencionaba las exposiciones de la Academia de San Carlos, era uno de
los pocos recursos para acercar a la poblacion a la produccion artistica de la nueva nacion;
las criticas servian de puente entre el ambito artistico y el publico, con una funcion
didactica, que tradujera y ensefiara a “ver”.

Ida Rodriguez Prampolini advierte un cambio en la critica de arte del pais tras el medio
siglo, una vez que “han cuajado las esperanzas de los intelectuales y es cuando puede

decirse que comienzan a aparecer los escritos de critica propiamente dichos”.>

3! I. Rodriguez Prampolini, op. cit., p. 51.
32 Ibidem, p. 36.
3 Ibid., p. 47.
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El concepto estético de una parte de los criticos cambia: los temas religiosos,
mitolégicos y el género de retratos ya no satisfacia del todo al publico, por lo que comienza
a haber un énfasis en la pintura de tematica nacional, aumentando asi, la produccion de la
pintura histdrica, el paisaje, y las escenas de costumbres pero con una visidon “mexicana’.

Los temas representados fueron de suma importancia, ya que era frecuente que la
técnica de los artistas fuera buena, pero el tema no gustaba y, por lo tanto, no era apreciado
por los criticos. Asi, ademas de técnica, los criticos pidieron un tema “moderno, patriota y
nacionalista”.>*

Los articulos que mejor ejemplifican esta vision estan plasmados en la revista El Artista,
donde encontramos postulados patriticos y nacionalistas; por ejemplo: “La pintura
historica en México”, de Ignacio Manuel Altamirano; “La pintura mexicana”, de Juan M.
Villela, o “Nuestros artistas”, de Manuel Olaguibel.”®> Estos problematizan la falta de
originalidad en la obras de los artistas, y buscan y defienden la pasion por temas que aluden
a la patria.

Otras nuevas posturas dentro de la critica fue que se dejara de culpar al gobierno por el
retraso del arte y se comenzd a imputar al “genio natural de los artistas”. En este momento
se abandonan las criticas cuidadosas que no lastimaran al artista y surge “una verdadera
critica severa y cada vez menos tolerante”.® Asi, el artista debid hacerse cargo de la
produccion de arte. Esto, junto con una critica pertinente que hiciera justicia a las obras de

arte que merecieran elogios, fue la pauta que se buscaba.

3 Ibid., p. 99.

3 Ignacio M. Altamirano, “La pintura historica en México”, en El Artista, t. T (1 de enero de 1874),
recogido en I. Rodriguez Prampolini, op. cit., t. 11, pp. 327-330. // Manuel Olaguibel, “Nuestros artistas.
Pasado y porvenir”, en El Artista, t. 1 (1 de enero de 1874), pp.15-18, recogido en 1. Rodriguez Prampolini,
op. cit., t. 11, pp. 187-190. // Juan M. Villela, “La pintura mexicana”, en El Artista, t. 1(1 de enero de 1874),
pp. 200-207.

36 1. Rodriguez Prampolini, op. cit, p. 95.
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UNA ENCUBIERTA DISCREPANCIA: IGNACIO M. ALTAMIRANO-MANUEL GUTIERREZ NAJERA

A pesar de que se han identificado algunos juicios constantes dentro de la critica
decimononica, me parece relevante mencionar que cada autor plasmaba sus ideas de una
manera particular, de acuerdo con sus preferencias politicas, su preparacion, etcétera. Por lo
anterior, me resulto Util confrontar la vision de dos autores coetaneos, ambos son criticos de
arte desde el periodismo y la literatura, por lo que podria pensarse que compartieron las
mismas opiniones; sin embargo, como se vera, sus criticas dialogan aunque, al mismo
tiempo, se separan.

Para observar esto, contrapondré “El salon en 1879-1880. Impresiones de un
aficionado”, escrito en 1880 por Ignacio M. Altamirano, con tres articulos de Manuel
Gutiérrez Najera: “El proximo centenario” (1881), “El monumento a Enrico Martinez”
(1881) y “La Academia de Bellas Artes” (1883). Comenzaré citando el articulo de Ignacio
M. Altamirano, por haber sido escrito un afio antes que los articulos sobre arte de Manuel
Gutiérrez Najera (1881).

Ambos parten de unas expectativas muy similares sobre las exposiciones de la
Academia; Altamirano expresa sus impresiones de la siguiente manera:

Otras veces habia yo salido de la antigua Academia de San Carlos, después de
visitar la exposicion de las obras de bellas artes, con el animo rebosando esperanzas.
Esta frase: México es la Italia del Nuevo Mundo, a fuerza de resonar en nuestros
oidos ha llegado a adquirir el rango de un axioma y a producir en algunos una
especie de infatuacion. En cambio, ella tiene la culpa de que suframos
frecuentemente extranas decepciones.3 ’

Esta idea expresada por Altamirano, sobre la esperanza de encontrar una produccion

artistica que satisfaga sus deseos, es secundada por Gutiérrez N3jera: “Cada vez que la

Academia abre sus puertas, yo entro a ese recinto augusto de las artes ansioso de recuperar

37 Ignacio Manuel Altamirano, “El salén en 1879-1880. Impresiones de un aficionado”, recogido en Obras
completas X1v. Escritos de literatura y arte 3, p. 113.
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mis fuerzas perdidas con la contemplaciéon purisima del arte. A poco rato, sin embargo,
. . , - 8
siento de nuevo que mi espiritu se apena”.’

El articulo de Ignacio M. Altamirano intenta dilucidar cuél fue la razon por la que en
nuestro pais el arte estuvo estancado, en un mundo en el que la regla era el progreso.
Enumera y examina las siguientes causas:

En primer lugar los gobiernos de México, es cierto que no consagran en sus
presupuestos anuales una gran cantidad para establecer concursos, para erigir
estatuas, para formar una galeria historica, para dar trabajo productivo a los artistas,
pero, ha mucho tiempo que hacen lo que pueden para sostener una Escuela Nacional
de Bellas Artes, para alentar a los alumnos que se dedican al estudio elemental de
¢stas, pensionando a los mas aprovechados en la misma escuela, enviando a otros a
estudiar en los museos de Europa y facilitindoles, en suma, la manera de obtener
posicion y renombre.*

Por su parte, Gutiérrez Najera ejemplifica el poco apoyo que se daba a los alumnos
talentosos y argumenta que el avance que se notaba en la Academia, no era adjudicable a
los recursos del gobierno sino, mas bien, “a la actividad inteligente de su director”, que “ha
pensionado de su propio peculio al alumno Parra, que estudia actualmente las obras de los

, 4 ., , . . ..
maestros célebres en los museos de Europa”.** Gutiérrez Néjera, al contrario del optimismo
de Altamirano apenas tres afos atras, pide apoyo gubernamental: “jOjala que el Gobierno
pudiera hacer otro tanto con aquellos alumnos que se distinguieran, a juicio de sus

41
profesores y maestros!”
En su articulo, Altamirano justifica de nuevo la actitud del gobierno, refiriendo que éste

no puede ocuparse de todos los ambitos que estuvieron descuidados, sino que tiene que

priorizar los problemas:

% El Duque Job, “La vida en México”, en La Libertad, afio Vi, nim. 152 (8 de julio de 1883), p. 2,
recogido como “La Academia de Bellas Artes” en Manuel Gutiérrez Najera, Obras XV. Arte. Viajes.
Espectaculos (1880-1894), en prensa.

1. M. Altamirano, op. cit., pp. 113-114.

“ M. Gutiérrez Najera, “El proximo centenario”, en El Nacional, afio II, nim. 142 (7 de junio de 1881), p.
1, recogido como “El préximo centenario” en Manuel Gutiérrez Néjera, Obras XV. Arte. Viajes. Espectaculos
(1880-1894), en prensa.

! Idem.
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Nuestro erario, a causa de su constante pobreza, no podria, sin desatender a ramos
preferibles, a la industria y a las mejoras materiales, por ejemplo, subvencionar
obras que son en la vida nacional, lo que es el lujo en la vida privada. Por otra parte,
los artistas, asi como los industriales, los comerciantes y los que se dedican a las
mejoras materiales, no deben esperarlo todo del gobierno.*

Ya podemos, a estas alturas, saber que Manuel Gutiérrez Najera tiene como hipotexto,
con el que dialoga intertextualmente, el articulo de Altamirano, y podemos interpretar
cierto sarcasmo cuando afirma:

Nuestros gobernantes, constantemente preocupados por las deudas que deja la
revolucion pasada y las perturbaciones que origina la revolucioén por venir, no han
podido cuidar de esa preciosa eflorescencia de las civilizaciones que se llama arte.
Urgidos por la penuria de la hacienda y por la fragilidad de su poder, apenas han
tenido tiempo de atender a las necesidades imprescindibles de la vida.*’

Como puede observarse en los fragmentos anteriores, en la critica de Altamirano el
papel del gobierno es positivo, porque hace lo que puede. Ignacio M. Altamirano concluye
que “ya se ve pues, que los gobiernos no pueden ser la causa de que las bellas artes se
mantengan estacionarias en México”.** Idea que refuta Gutiérrez Najera desde su
perspectiva, pues el gobierno no debié de abandonar al arte.

Otra de las causas del estancamiento del arte que refiere Altamirano es la pobre relacion
entre el artista y su publico:

Nuestros ricos gustan mas de adornar sus casas con muebles suntuosos que con
buenas obras de arte. Los industriales mexicanos y los comerciantes extranjeros, que
son los aprovechados, se felicitan de ello. Nuestros artistas no concurren al adorno
de las casas ricas y se quejan [...]; hay en México no pocos hombres de posicion

mediana, que rinden culto al arte y que hacen gustosos un sacrificio por obtener una
obra bella. Tales hombres bastan para estimular el talento de los artistas.*’

Manuel Gutiérrez Ngjera, lo observa de esta manera:

2 1. M. Altamirano, op. cit. p. 114.
# M. Gutiérrez Néjera, “El proximo centenario”, en op. cit., p. 1.
* 1. M. Altamirano, op. cit., p. 114.
45
Idem.
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En un pais donde no se pinta ni se esculpe ni se fabrica nada, el arte puede dormir a
sus anchas, con el sosiego patriarcal de los desocupados. Ni tan siquiera tienen los
artistas el consuelo triste de mirar apreciadas sus creaciones por un pequefio grupo
de entusiastas. Cada vez que la Academia abre sus puertas para celebrar una de sus
exposiciones periddicas, cruza por sus salones una muchedumbre de burgueses, que
se extasia ante los retratos de hombres conocidos, y que admira la propiedad con
que estan coloridos los retratos o la copia fidelisima de las facciones. Algunos otros,
y ¢éstos son los mas entendidos y peritos, se regocijan viendo ese eterno Dante
acompafiado de Virgilio, que se asoma a la fragua de un herrero, o la nariz culoteada
del parroquiano que pintd Ocaranza.*°

En la critica de Gutiérrez Négjera, los “ricos”, a los que se refiere Altamirano, son
identificados despectivamente como “muchedumbre de burgueses”, y son el publico al que
no le interesa el arte, sino la decoracion de sus viviendas, que piensan que saber de arte
consiste en identificar a los personajes publicos representados en los retratos. Sin embargo,
desde la opinidon de Altamirano, la clase media hace un esfuerzo por conseguir obras de
arte, por medio del “sacrificio”, y gracias a este publico los artistas persisten. Esta idea no
es apoyada por Gutiérrez Najera, quien, aunque refiere a un publico mas versado en el
conocimiento del arte, no le parece que éste sea fuerza suficiente para “estimular el talento
de los artistas”.

Sobre el papel de la prensa en el tipo de critica de arte en México, Ignacio M.
Altamirano opina:

La prensa, es necesario hacerle justicia, se encarga y se ha encargado siempre con
empefio de popularizar un trabajo de valor, cuando se ha presentado en nuestras
exposiciones. La critica ha sido benévola, en demasia, lo que suele ser dafioso a los
jovenes pintores y escultores, pues les hace formarse una idea exagerada de sus
obras y creerse en la cumbre de la perfeccion artistica, enamorandose asi de sus

defectos, como de otras tantas bellezas y deteniéndose en su aprendizaje que no
debe tener por término mas que la muerte o la retirada del taller.*’

* Manuel Gutiérrez Néjera toma estos dos ejemplos de obras que le parecen burdas y dignas de un publico
ignorante. Se refiere a Dante y Virgilio visitando el Infierno de Rafael Flores y a Un parroquiano de Manuel
Ocaranza a las que critica por el realismo de su ejecucion. // M. Gutiérrez Najera, “El monumento a Enrico
Martinez. Nuestras ilustraciones”, en E/ Noticioso Ilustrado, nim. extraordinario por el primer aniversario del
periddico (30 de agosto de 1881), p. 2, recogido como “El monumento a Enrico Martinez” en Manuel
Gutiérrez Najera, Obras XV. Arte. Viajes. Espectdaculos (1880-1894), en prensa.

*7 Ignacio Manuel Altamirano, op.cit., p.115.
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En tanto, sobre el mismo tema, Manuel Gutiérrez N4jera muestra con mas pesimismo la
forma en que funcionan las instancias de consagracion artistica en México:
La prensa no puede alentar con su aprobacidon ni instruir con sus consejos a los
principiantes. En México no hay critica de arte; las obras mas acabadas pasan
inadvertidas, y quien no se resuelve a mendigar un triste elogio en una mezquina

gacetilla, renuncia desde luego al idiota placer de mirarse alabado en los
periodicos.*®

Altamirano explica que el artista debia educar al pueblo:

Pero como se ve, los particulares, la prensa, los hombres pensadores dispensan

también la proteccion que pueden a las bellas artes. En cuanto a la masa general del

publico, pueden tener mal gusto, y lo tiene en efecto; eso depende de su falta de

cultura intelectual: pero toca a los artistas, precisamente, educarla, como la han
, S , 4

educado en Europa, desde la época del Renacimiento hasta nuestros dias.*

Como se puede observar al negar la existencia de una critica, Gutiérrez N4jera toma en
cuenta, paraddjicamente, la funcidon que ésta tendria que tener para el avance de las artes en
nuestro pais. Apoya la idea de que el critico de arte es el que interpreta la obra y por ende la
critica era la que debia formar un publico. La vision de Altamirano, nuevamente es mas
benévola, ya que este escritor reconoce la existencia de una critica que no hace ningun bien
al arte mexicano, por lo cual propone al artista como el educador, y el promotor de las artes.

Altamirano toca un punto sobre el que Manuel Gutiérrez Najera no emite una opinion
clara: el mercado del arte. Recomienda a los artistas encontrar compradores en los Estados
Unidos “donde el gusto artistico ha hecho progresos rapidos, donde millares de capitalistas
adquieren a precios subidos los cuadros de Meissonier y otros pintores de nota, europeos, y

. . 50
donde los nuestros hallarian acogida, con tal de que fuesen buenos”.

Manuel Gutiérrez N4jera, en cambio, enfoca al artista como creador de un producto que

no tiene mercado: “el arte ha sido en México uno de los caminos mas amplios y seguros

* M. Gutiérrez Najera, “El monumento a Enrico Martinez”, en op. cit., p. 1.
¥ Idem.
O 1bid., p.17.
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. 4. . 1 . . .

para llegar a la indigencia”.’' La pobreza que sufre el artista es uno de los impedimentos,
segun Gutiérrez Najera, para que el artista deje a un lado sus propias creaciones y se
entregue a la produccion por encargo. Este mismo punto lo aborda Altamirano de manera
menos analitica o, si se quiere, mas idealista. Desde su perspectiva, ésta no es una razéon
valida para que el artista deje de crear: “la pobreza, por otra parte, no ha sido nunca en la
ciencia, en la poesia y en las bellas artes motivo bastante para detener el vuelo del genio” y
argumenta “es muy comun decir que a la sombra de la paz florecen las bellas artes, pero se
olvida que el genio de los grandes artistas se debe a la agitacion y a la lucha sus mas bellas
. . . 95 52

inspiraciones”.

De esa manera Altamirano concluye una larga serie de articulos dedicados a la
exposicion de la Academia de San Carlos, que si por una parte le daria reputacion de critico
de arte, por otra levantaria el disgusto de cierto sector de artistas que no se sentian
identificados con su perspectiva. Altamirano finaliza:

Yo creo que todas las razones que llevo indicadas y que se alegan para explicar la
falta de progreso de nuestras bellas artes, son tristes paradojas que no resisten un
analisis detenido. Finalmente hay quienes achacan al método de la Academia la
pobreza de las obras nacionales. Dejo al juicio de los lectores la resolucion de este
problema.”

Desde la perspectiva najeriana, en los afios posteriores al articulo del maestro
Altamirano, hasta aqui aludido, es precisamente la instruccion de la Academia —la cual se

basaba en la imitacion de modelos—, el motivo por el que el arte en el pais estaba estancado.

Esta idea estd expresada reiteradamente en el articulo “La exposicion de pinturas en el

' M. Gutiérrez Najera, “El proximo centenario”, en El Nacional, afio 11, nim. 142 (7 de junio de 1881), p.
1, recogido como “El préximo centenario” en Manuel Gutiérrez Néjera, Obras XV. Arte. Viajes. Espectdculos
(1880-1894), en prensa.

52 Ignacio M. Altamirano, op. cit., p. 17.

3 Ibid., p. 116.
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Hotel del Jardin”,** en el que Gutiérrez Najera elogia las obras que no se cifien tanto a las
ensefianzas académicas.

Con lo anteriormente expuesto podemos observar cémo, a pesar de que los dos
escritores abordan las mismas tematicas, las ideas se distancian. No es casual dicha
discrepancia. Es notorio que Manuel Gutiérrez Najera seguia el texto de Ignacio M.
Altamirano, sin aludirlo directamente, para ofrecer una argumentacion diferente y rebatir
los puntos de vista del maestro. Manuel Gutiérrez Najera se referird a las mismas obras
plasticas que critico Altamirano.>

La critica de Altamirano es, en resumen, benévola con las decisiones del gobierno,
respecto a las razones que se tenian sobre el estancamiento del arte, lo cual no ocurre en los

textos de Gutiérrez Najera.

DOS TIPOS DE CRITICA

A continuacidon me referiré a una critica anéonima que se hizo al Catdlogo de los objetos de
Bellas Artes en la Quinta Exposicion Anual de la Academia Nacional de San Carlos de
Meéxico, 1853. Este texto me parecié muy relevante, porque echa mano de dos formas de
hacer critica; la primera intenta explicar el tema de una escultura de Psiquis utilizando la
écfrasis y apoyandose en recursos como la prosopopeya, la comparacion, etcétera; y la
segunda emplea un método critico mas objetivo en el que se habla de composicion y
elementos estéticos. Esta segunda forma —cabe advertirlo desde ahora— es la que, desde mi
punto de vista, Gutiérrez Néjera no uso explicitamente en sus textos. El critico anonimo
dice:

jInfeliz! Inutil apoyo busca tu delicado brazo para regirte en pie, pues el veneno
corre por tus venas: hasta tus abandonadas alas de mariposa, que un momento antes

3 El Duque Job, “La exposicion de pinturas en el Hotel del Jardin”, en El Partido Liberal, t. VI, nims.
1006 y 1011 (15 y 22 de julio de 1888), pp. 1-2, recogido como “La exposicion de pinturas en el Hotel del
Jardin” en Manuel Gutiérrez Najera, Obras XV. Arte. Viajes. Espectdaculos (1880-1894), en prensa.

55 La martir cristiana, de Paul Delaroche, y Graziella, de Julia Escalante.
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te hacian hender los aires con tanta ligereza, demuestran los padecimientos que estas
sufriendo...”®

Como se observa, el autor se dirige a la escultura, y describe el sufrimiento que esta
padeciendo. Aqui, el escritor es el espectador que pone frente a los ojos del lector el
sufrimiento de la escultura, pero no puede hacer nada para salvar la obra que, por virtudes
del empleo de la prosopopeya, ya no es una escultura, sino la misma Psiquis. El autor ha
dado vida al objeto, y le otorga la oportunidad de sentir dolor.

El estilo del autor hasta aqui es libre, por lo que utiliza diversos recursos retoricos para
dar vida al objeto escultorico; en cambio, mas adelante el texto cambia y se vuelve
metodico y analista:

De la composicioén de una pintura dira si estd bien agrupada y forma lineas bellas y
variadas...y como es tan sencilla la linea, necesitaba de algun objefo que la hiciera
grandiosa; asi que, la colocacion de la capa que estd echada en el rico y elegante
sillon fue muy acertada: agrupando el nifio con el sillon, llena algunos vacios y hace
despegar la figura.”’

Las palabras —adjetivos, adverbios y sustantivos— que resalté en cursivas, permiten
observar el conocimiento del critico sobre composicion. En la critica no solo esta presente
la impresion que la obra plastica provoco en el autor, sino que también se hacen visibles las
cualidades técnicas de la obra. Se habla de lineas, de agrupamiento, de vacio, de forma,
elementos que nos hacen pensar en el objeto artistico.

Se pueden, asi, diferenciar dos tipos de critica que eran frecuentes en el siglo XIX, y que
al parecer eran aceptados por el publico. Gutiérrez Najera utiliza con mayor frecuencia el
procedimiento de la primera critica: prosopopéyicamente da vida a las obras plasticas y les
proporciona movimiento, sentimientos y colores. En ocasiones también menciona

elementos de composicion, pero lo hace de una manera mas bien superflua. Alude a lineas

% Catdlogo de los objetos de Bellas Artes en la Quinta Exposicion Anual de la Academia Nacional de San
Carlos de México, de 1853, apud Justino Fernandez, Arte moderno y contemporaneo de México. El arte del
siglo XIX, p. 44).

7 Ibidem, p. 45.
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—sobre todo en las esculturas— y a la luz, pero no metddicamente. Por otra parte, cuando se
refiere a la luz, lo hace para referirse mas a una luz celestial, que a una luz creada dentro de
la composicion. Asi, Manuel Gutiérrez N4jera utiliza una critica personal, que esta mas
inclinada a ser una creacion literaria, que a un analisis metddico acerca de la composicion
del arte. Lo anterior se mostrara detalladamente en el capitulo dedicado a la écfrasis.

Antes de iniciar el analisis de este fendmeno serd util mencionar algunos aspectos sobre
la historia de la critica de arte en Paris,”® en tanto que arrojan luz sobre el desarrollo de esta

practica en México durante la época de Manuel Gutiérrez Najera.

% El afrancesamiento estd presente en la obra de Gutiérrez Néjera como veremos mas adelante, no es
accidental que retome ideas de criticos franceses, ya que ¢l reconocia a esta capital como “la fuente de la que
surgian todas las ideas y las corrientes artisticas” (B. Clark de Lara, “Introducciéon” a M. Gutiérrez Najera,
Obras XI. Narrativa I. Por donde se sube al cielo, 1882, p. CXXVTI).
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III. EL ARTE Y EL MATERIALISMO'

Uno de los textos fundamentales de Manuel Gutiérrez Ngjera para el estudio aqui propuesto
es “El arte y el materialismo”. Su importancia radica en que de él “brotan, de manera
constante, las premisas que perfilan el modernismo™.> El contenido de este articulo es
primordial para comprender el analisis no solo de las écfrasis sino de la estética del autor
que nos compete.

En “El arte y el materialismo”, Gutiérrez Néjera alude las cuatro ramas del arte en las
que el artista puede expresarse con libertad que son la pintura, la poesia, la musica y la
arquitectura; sin embargo, se concentra en la pintura y la poesia.

El escritor, a propdsito de la defensa de la poesia sentimental que “abraza los cantos
religiosos, las inspiraciones patridticas, las cantigas amorosas, en suma, todo aquello que
revela los sentimientos del poeta”,3 reitera la libertad del arte, tanto en el tema como en el
género por el que el artista decida expresar sus sentimientos. Esta idea funciona también en
la pintura, se contrapone al academicismo clasicista que, como se refirid en el apartado
anterior, limitaba al estudiante al copiado de modelos y a la imposicion de temas.

El principio de la libertad es simbolizado por Manuel Gutiérrez Najera con la luz:

el sublime principio de la libertad, que semejante al Sol todo lo vivifica y
engrandece con el resplandor de sus rayos; de la libertad, sin la cual las naciones y
los pueblos se convierten en rebafios de obedientes ovejas; sin la cual el hombre,
perdido el més noble atributo de su espiritu, que es como el sello de la sagrada mano
que lo creara, se empequefiece y humilla y se arrastra por el fango como reptil
miserable; y sin la cual el arte, sin poder alzar su vigoroso y atrevido vuelo, sujetas

sus alas por la férrea cadena de la esclavitud, anhelando en vano sacudir su yugo y
lanzarse en pos de las regiones de la luz y de la vida, mancha la blancura nitida de

! Manuel Gutiérrez Najera, “El arte y el materialismo”, en El Correo Germanico, afio I, nams. 3, 4, 8, 11,
12y 16 (5, 8, 17,24 y 26 de agosto y 5 de septiembre de 1876), pp. 3, 2-3, 2-3, 3, 3 y 2-3, respectivamente,
recogido en Mariana de otro modo, pp. 19-32. // A continuacion haré las citas a partir de la edicion de
Mariana de otro modo.

? Ana Elena Diaz Alejo, “Prologo” a Mafiana de otro modo, pp. 7-16; loc. cit., p. 9.

3 M. Gutiérrez Néjera, “El arte y el materialismo”, en op. cit., p. 21.



sus alas con el cieno de la tierra, y contemplando sélo los repugnantes cuadros que
el mundo le presenta, cae en la profunda tenebrosa sima del mas terrible
materialismo.*

La luz es un elemento que el escritor busca en las obras pictoricas. La luz, la vida y la
blancura son referentes del buen arte, junto con el ave, que simboliza al buen artista y al
arte.

Se defiende la libertad del arte que, siendo como un pajaro, tiene que desprenderse de lo
material y ascender, acercandose asi a lo divino. El arte debe representar objetos
idealizados, por lo que el artista no puede conformarse con la imagen de la Naturaleza sino
debe producir algo que vaya mas alla de ésta. La idea de creacion es relevante para
comprender la critica de arte del Duque Job, ya que de aqui parte su rechazo a la imitacion.

El artista debe ser libre en el momento creativo para reflejar en su obra sus sentimientos
y que éstos puedan ser transmitidos al espectador. Si esto Ultimo sucede, la obra se
convierte en arte, porque expresa y provoca un efecto en quien la contempla. De esta forma
el arte enriquece el espiritu y la obra deja de lado su parte material; si, por el contrario, no
produce nada en el espectador, no es verdadero arte y se queda en el plano material y

utilitario, que Najera consideré “la prostitucién del arte”:’

se pretende despojar a la poesia del idealismo y del sentimiento; se pretende
arrebatar al arte todo aquello que de espiritu tiene, para sustituirlo con el realismo
pagano, con el terrible materialismo; y los que tal quieren, no ven en su loco
desvario que lo que ellos llaman reforma del arte,® no es mas que su ruina y su
muerte: que si sus teorias se realizasen, el arte perderia todo aquello que lo
constituye, que es lo verdadero, lo bueno y lo bello, para convertirse en fétido
estanque de corrompidas aguas.’

* Ibidem, p. 22.

> M. Gutiérrez Néjera, op. cit., p. 23.

S Por reforma del arte se refiere a la reforma en la ley de educacion positivista en 1869, en la que Gabino
Barreda pidi6 utilidad en el arte. Otra forma, desde mi punto de vista, de esa utilidad, se esconde en la critica
de Altamirano, cuando solicita al arte un tema especifico, historico y civico.

77 M. Gutiérrez Néjera, op. cit., p. 23.
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Si el arte es el medio para aproximarse al plano espiritual, éste debe buscar un ideal de
belleza que no muestre la decadencia de la sociedad ni los vicios del ser humano. Asi, el
arte se desprende de lo terrenal, y se convierte en algo que se acerca a lo divino.

La finalidad del ensayo de Manuel Gutiérrez N4jera es establecer: “1° Que el arte tiene
por objeto la consecucion de lo bello; 2° que lo bello no puede encontrarse en la materia,
sino con relacion al espiritu; 3° que el amor es una inagotable fuente de belleza”; y
puntualiza: “que siendo el objeto del arte la consecucion de lo bello, y residiendo la belleza
en el espiritu, debemos encontrarla por consecucion en el amor; en ese sentimiento
purisimo que pudiéramos llamar apoteosis del espiritu”.®

Se puede observar que Gutiérrez Najera estaba atento a los problemas estéticos que el
término de “lo bello” causaba en su época, y todas las controversias que provocaba:
“inmensos volimenes se necesitarian para abarcar todas las controversias, todas las
cuestiones que esta sola palabra ha suscitado”,” y enumera algunas definiciones de Platén
(resplandor de lo verdadero), san Agustin (el brillo de 1o bueno), Rousseau (aquello que no
existe), Goethe (la belleza de la expresion) y Aloys Hirt (lo caracteristico)'’; pero concluye:

Para nosotros, lo bello es la representacion de lo infinito en lo finito; la
manifestacion de lo extensivo en lo intensivo; el reflejo de lo absoluto; la revelacion
de Dios. Para nosotros el sentimiento de lo bello es innato en el hombre; es un
destello de la naturaleza angélica, un ideal sublime que Dios presenta al espiritu
como el término de sus luchas, como la realizacion de sus aspiraciones, como el
bien supremo. Lo bello tiene que ser ontoldgico: es lo absoluto, es Dios. Dios que se
revela en las sublimes creaciones del poeta, en las dulces melodias de la musica, en

los lienzos que con magnifico pincel traza el artista, y en las gigantescas moles que
levanta el genio creador del arquitecto. Valiéndonos de una féormula matematica,

8 Idem.

? Ibid., p. 24.

1% Este ultimo entiende la belleza como las: “notas individuales que constituyen una esencia. Pues estas
notas constituyen lo caracteristico de la misma”. Por cardcter como ley del arte entiende Aloys Hirt (1759-
1839): “aquella individualidad determinada por la que se distinguen las formas, el movimiento y los gestos, la
fisionomia y la expresion, el color local, la luz y las sombras, el claroscuro y la actitud, y todo esto en la
forma exigida por el objeto previamente pensado” (G. W. F. Hegel, Lecciones sobre estética, pp. 18-19). Me
parece que Manuel Gutiérrez Najera menciona a este critico de arte para resaltar que la imitacion no era la via
para el arte, sino que cada obra debia tener una caracteristica individual y auténtica.
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pudiéramos decir que lo bello es al artista como la perfeccion espiritual es al santo;
el anhelado término, la suprema recompensa, la idea sublime."’

Gutiérrez Ngjera resuelve la problematica de la definicion de lo bello de la siguiente
manera: lo bello no se define, se siente y para que esto suceda, la obra de arte debe expresar
lo que el autor desea que el observador experimente, y explica que “La belleza, tal como
nosotros podemos comprenderla, no es una idea, sino la imagen de una idea”, y compara al
artista con Prometeo, “asi el artista arrebata un rayo de esa belleza infinita, que si en todo
su esplendor se revelase, deslumbraria nuestros débiles ojos™.'?

La belleza también consta de ciertos grados, el mas apegado a lo terrenal seria el de lo
bello-hermoso mientras que lo mas elevado seria lo sublime-grandioso. Esta es la “escala
que se presenta a los ojos del artista”. A medida que se avanza en ella se desprende el alma
de las ligaduras de la materia. Y refiere que la belleza, la que se encuentra en la Tierra,
“tiene que ser esencialmente relativa, reflejo de la absoluta que es el Ser Supremo”."

Unifica la escala del arte con la escala del amor, pero antes refiere que para llegar al
primer nivel de dichas escalas “se necesita tener, aunque ofuscado en parte, el sentimiento
de lo bello; para llegar al ultimo se necesita ser un genio”."

Enumera tres escalas que se representan de la siguiente forma: la primera, que es la de
los cenobitas y contemplativos, esta representada por Teresa de Jesus; la escala del amor y
de los amantes, por la amante de Fadn y la poetisa Safo; y la ultima, que es la del arte, por
Homero, Dante,"> Miguel Angel y Mozart. Todos los artistas aludidos se encaminaron,

desde la perspectiva najeriana, a un objetivo Unico: la expresion del sentimiento, que en su

“esencia es inmutable y Unico en sus manifestaciones, vario”, y ejemplifica las mismas tres

""M. Gutiérrez Najera, “El arte y el materialismo”, en op. cit., p. 24.

'2 Ibidem, p. 26. Esta idea tiene su fuente en Diderot, quien afirma que: “La expresion es en general, la
imagen de un sentimiento” (Denis Diderot, Ensayo sobre la pintura, p. 47).

5 M. Gutiérrez Najera, op. cit., p. 25.

' Ibidem, p. 26.

' Es relevante indicar que, en otro articulo, Manuel Gutiérrez Néjera hace una écfrasis sobre Dante, que
se analizara posteriormente.
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escalas pero con otros personajes: en la del amor divino estd san Juan el apdstol, en el amor
humano, Julieta de Shakespeare,'® y 1a del amor al arte, Tasso.

Acerca de lo bello absoluto se deja claro que la inteligencia del hombre no puede
concebirlo porque es demasiado grandioso y también porque el hombre, al experimentar las
“humanas pasiones”, forma una barrera que “detiene el paso a la verdad, a la bondad y a la
belleza”. Sin embargo, lo bello que podemos observar tiene que dirigirse a lo bello
supremo. Asi, la belleza la encontramos en el orden espiritual y por lo tanto en “el
idealismo, que mira al cielo, y no en el materialismo, que fija sus ojos en la tierra”. El
idealismo y, sobre todo, la alusién que se hace a la mirada en el cielo, es un referente claro
que se presenta en varias de las écfrasis que se analizaran, que no buscan ser una “servil
imitacion”.

La transformacién expresada como estilizacion de lo que se mira, es el método que
Gutiérrez Ndjera propone al artista; método utilizado en su produccioén poética y, en este
caso, en las écfrasis: el cambio de lo que se ve en el mundo en algo mas, en un ideal, que
acerque al lector aunque sea por unos instantes a lo celestial.

1
Compara de nuevo el arte con un ave:'’

Mirad al ave que, reina del espacio, respirando en la celeste atmosfera de la libertad,
alza su atrevido vuelo desde el sombrio ramaje del majestuoso bosque y cruza los
valles y cruza las campifias, y tendidas sus alas que el aire hienden, fija siempre en
el cielo su mirada, deja atrds los més elevados montes, remdntase mas alld de las
nubes, vese ya tan s6lo como un punto negro del firmamento, y se pierde por ultimo
en los pliegues del manto de los cielos.'®

' M4s adelante se referird a una écfrasis en la que se alude a Julieta, sobre la pintura de Horacio Lengo.

'7 También se ha dicho que: “Birds are also with considerable frequency to embody the same idealistic
qualities. The word ,wings " without mention of the specific bird invariably corresponds to an ascension
toward pure ideas away from materially prosaic: jTodo lo que sube al cielo / tiene alas! (Poesias II, p.176)”
(Terry Oxford Taylor, 4 Study of Symbolic Expression in the Work of Manuel Gutiérrez Najera, p. 160). La
traduccion es mia: los pajaros también son aludidos para las nociones idealistas. La palabra “alas”, sin
mencionar un tipo especifico de ave, invariablemente corresponde a la ascension, y se relaciona con las ideas
puras que se alejan de lo material.

'8 M. Gutiérrez Najera, “El arte y el materialismo”, en op. cit., p. 26.
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Y concluye: “ésa es la libertad del arte; ése es el idealismo que remonta al cielo”, y

contrapone la vision del arte esclavizado:

Y ved ahora esa misma ave que presa por la red astuta del cazador, no tiende ya el
vuelo en aquellos bosques tan queridos en que la libertad tiene su imperio, sino que
encerrada en la dorada cércel de su jaula, cuyas rejas en vano azota con impotente
rabia, solo exhala tristisimo lamento, postrer sollozo del que doliente gime entre las
cadenas de la opresion y la tirania."’

Concluye: “El idealismo rebaja la materia para engrandecer el espiritu; el materialismo
rebaja el espiritu para engrandecer la materia”. "
Algunos de los temas que Gutiérrez Najera critica del arte de su tiempo se relacionan
con las imagenes de las mujeres:
Ya no miramos en la escena esos blancos tipos, esas bellisimas encarnaciones de la
virtud y la pureza; angeles de luz que despertaban en nuestra imaginacion
calenturienta, y nos elevaban a los espacios mas hermosos del arte. ;En donde esta
Julieta? ;En donde Margarita? A aquellos angeles de luz ha sucedido un cortejo de
sombras; a aquellos blancos espiritus, espiritus de fuego; al amor del alma, la pasion
fisioldgica; a la virtud, el vicio; a la pureza, la crapula; al angel, la ramera. Las
palidas y bellas enamoradas, las madres sublimes, Beatrice y Laura, Eloisa y
Leonor, han huido como timidas garzas al contacto degradante de las prostitutas.21
Manuel Gutiérrez Najera retine las oposiciones para probar el valor espiritual del arte y
de la belleza como su cualidad primordial, por ello ofrece reflexiones sobre lo bajo,
mezquino y antiestético que resulta el arte realista-naturalista, el cual bajo la premisa de
mostrar lecciones morales, se regodeaba en la representacion de lo mas bajo de lo social y
del ser humano: vicios, crimenes etc.

Evoca vicios a partir de una obra de teatro para corregir las costumbres y censurar, como

hicieran Moliere y Regnard en sus obras. En “El arte y el materialismo” lo simbolizarad con

 Idem.
2 Ibidem, p. 27.
! Ibidem, p. 29.
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la orgia, y afios mas adelante lo concretara en la écfrasis del cuadro La orgia romana, que

alude al teatro para reprobar el vicio:

[en] esas obras creadas en noches de crapula y orgia, el crimen aparece con el
brillante ropaje de la virtud, la prostituta presencia alli su apoteosis; el hombre que
olvidado de sus deberes se arroja al fango del vicio, vese alli glorificado. Ese no es
ni puede ser el arte; no es el aguila altanera que alza su potente vuelo en la llanura;
es la rastrera serpiente que se arrastra por el lodo; no encontramos alli la suave luz
del cielo, sino la amarillenta y palida de la orgia; no vemos al hombre cercano al
angel, sino al hombre miserable y mezquino, enfermizo y débil, sofocado por la
materia: es el cancer que corroe el cuerpo social, el hediondo tipo de una humanidad
gastada por el vicio, la carcajada histérica del festin.**

Ahi mismo expone que los innovadores del arte “pretenden que el artista, sondeando los
abismos mas profundos de las capas sociales, extraiga y ponga en sus obras las larvas mas

repugnantes de una sociedad corrompida, las asquerosas llagas de una civilizacidon que se

derrumba”.? Y prosigue la defensa de los que defienden el sentimentalismo:

Los hijos del arte, los que anhelamos alcanzar un nombre que legar a nuestra patria,
los que sentimos una noble fiebre de la gloria, los que vivimos con la vida del
espiritu, no vamos a alistarnos en vuestras filas, y, agrupandonos bajo la bandera del
idealismo, serenos, tranquilos, con la certeza de alcanzar el triunfo, nos apercibimos
a la lucha, dispuestos a morir antes que a rendirnos. Es vuestro lema la negacion de
todo lo bueno, de todo lo bello. Nosotros venimos a sostener la fe que nos dirige, la
esperanza que nos alienta, el amor que nos reanima. Vosotros marchitais con
vuestra huella calcinadora los sentimientos nobles y elevados; nosotros queremos
ser el paladion que los escude, el muro que los defienda. Vosotros traéis el
desengafio; nosotros, la esperanza. [.....] Ahora bien, ;a quién corresponden las
bendiciones de los buenos? ;De quién son las palmas de la patria? ;De vosotros, los
que inculcéis en el corazéon humano el escepticismo que todo lo agota? ;De
vosotros, los que apresurdis el desengafio, los que concedéis el suicidio? No. Una y
mil veces no. Son de nosotros, que en vez de herir, consolamos; son de nosotros que
sostenemos los principios santos que alientan al hombre en la borrasca de la vida,
porque tenemos la certidumbre de que el dia en que la humanidad los abandone,
como bajel despedazado que las olas arrastran, perdido el rumbo y el velamen roto,
ira a precipitarse a la profunda sima del abismo. Son de nosotros, los defensores del

2 Ibid., p. 30.
3 Ibid., p. 29.
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amor y la familia, de la sociedad y la patria, los mantenedores denodados de la
belleza.*

Manuel Gutiérrez Najera opone el proyecto positivista y escéptico frente al de los
defensores del amor, de la familia, de la sociedad y de la patria; ese era el eje que defendia
su critica.

Es notable que en 1874 haya desarrollado estos temas que, de alguna manera, seran a los
que regrese afios mas tarde. Este articulo contiene las premisas desde donde se debe partir
para analizar su evolucion estética. Estos temas son aludidos en las écfrasis, por lo que a
partir de los textos seleccionados es evidente que las preocupaciones del poeta siguen

presentes aunque el objetivo mas visible en una primera lectura sea el arte.

* Ibid., pp. 29-32.
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IV. LA ECFRASIS

El término écfrasis se ha estudiado desde distintas perspectivas, que abren la puerta a
diversas definiciones sobre ¢l. Jean Hagstrum indica que la écfrasis surge cuando los
poemas hacen hablar a las obras de arte, que son mudas; Murray Krieger la define como la
“imitacién en la literatura de una obra de arte”;' en tanto James Heffernan la contempla
como “la representacion verbal de una representacion visual”.”

En la Antigliedad clésica, el uso del término se remonta a Platon y Aristoteles, aunque
sus manifestaciones mas conocidas se adjudican a Simonides y a Horacio. Al primero se le
atribuye la afirmacion de que la “pintura es poesia muda” y la “poesia es pintura que
habla”, mientras que Horacio expreso la frase mas conocida y retomada para los estudios de
comparacion interartistica: uf pictura poesis (como la pintura, asi es la poesia).’

En el siglo xv1iI Gotthold Ephraim Lessing reaccion6 contra las analogias entre las artes;
en especifico, entre la literatura y la pintura. En su Laocoonte declara que, para representar
la realidad, la literatura tiene elementos temporales, mientras que la pintura emplea
elementos espaciales. El problema al que nos enfrentamos cuando nos referimos a la
¢écfrasis es que la intermedialidad entre literatura y artes visuales se caracteriza porque en el
arte verbal se analiza y estan presentes el tiempo, el movimiento y la accidon, mientras que
en el arte visual las categorias son el espacio, la estaticidad y la accion suspendida. El arte
pléstico se concibe como un objeto espacial, mientras que la literatura es un arte temporal.
Estos elementos son relevantes en el andlisis porque en la écfrasis estas delimitaciones se

mezclan y conviven. Identificamos que la trasferencia, los intercambios y las

! Murray Krieger, “El problema de la écfrasis: imdgenes y palabras, espacio y tiempo y la obra literaria”,
en Literatura y pintura, p. 143.

? Susana Gonzalez Aktories, “Introduccion”, en Entre artes, entre actos: écfrasis e intermedialidad, pp.
11-12.

3 Henryk Markiewicz, “Ut pictura poesis: Historia del topos y del problema”, en Literatura y pintura, p.
52.



colaboraciones entre las artes han existido desde mucho tiempo atrés, y esto es mas notorio
actualmente, cuando las artes han dejado de percibirse con divisiones, como se hizo a partir
de la Ilustracion, entre arte temporal y arte espacial. La écfrasis, por lo anterior, es una
figura retorica que nos permite relacionar artes distintas o, como lo llama Wendy Steiner,
“comparacion interartistica”.*

En el siglo XX, investigadores como Jean Hagstrum y Leo Spitzer, retomaron el término
clasico ekphrasis (ek, afuera y phrasein, decir, pronunciar), para analizar textos
interartisticos, en especial aquellos que abordan la relacion entre literatura y artes visuales.

Ahora bien, W. J. T. Mitchell analiza la écfrasis a partir de tres fases de relacion
intersemioticos: indiferencia, esperanza y miedo ecfrasticos, y analiza las respuestas que
tiene el lector a partir de un objeto artistico visual. Las distintas etapas consisten en: 1) el
lenguaje verbal no es capaz de presentar lo mismo que el lenguaje pléstico y llama a esto
indiferencia ecfrastica; 2) llama esperanza ecfrastica al momento en que descubrimos que
el lenguaje verbal es capaz de “hacernos ver”, por medio de la imaginacién o la metéafora,
un objeto; 3) el miedo ecfrdstico es cuando no aceptamos que el texto nos puede presentar
el objeto artistico unicamente por medio de la palabra:

por un lado queremos ver lo que el poema intenta presentar, aunque creamos que
esto sea imposible. Por otro, cuando podemos ver lo que nos presenta, nos
horrorizamos porque sentimos que no deberia ser capaz de hacer lo mismo que una
imagen pictorica.’

En otras palabras, durante la etapa de esperanza ecfrastica las divisiones entre la imagen
pictdrica y el texto verbal desaparecen, y se logra una especie de icono verbal, una forma
sintética de incluir ambos objetos (texto e imagen). Para Mitchell la écfrasis es
caracterizada por su tema, y no hay diferencia a nivel del significante ni del medio

representacional entre un texto ecfrastico y otro descriptivo.

* Wendy Steiner, “La analogia entre la pintura y la literatura”, en Literatura y pintura, p. 31.
> Irene Artigas Albarelli, Galeria de palabras, p. 51.
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Otra corriente analiza la écfrasis ya no desde la perspectiva intersemidtica, sino desde
teorias de la intertextualidad. En esta corriente encontramos a Tamara Yacobi, quien
propone que el término écfrasis aborda evocaciones literarias (temporales) de un arte
esencialmente espacial. Senala la necesidad de un modelo ecfrastico que dé cuenta de las
relaciones que se establecen entre los textos verbales y visuales, y no solo la relacion entre
el texto verbal y el texto visual, sino estudios tematicos que aparecen en otros sistemas
semidticos como arquitectura y escultura. En esta misma corriente, Hans Cliiver afirma que
la écfrasis es la reescritura verbal de textos compuestos en sistemas de signos no verbales, y
se centra en la enargeia que consiste en “usar las palabras para dar una descripcion tan
vivida que ponga —el objeto representado ante el ojo interno del lector, del oyente— esto es
lo maximo que puede esperar el artista verbal: algo casi tan bueno como una imagen
[picture] que por su parte es casi tan buena como la cosa misma”.°

Por otra parte, Peter Wagner defiende que la écfrasis puede enriquecerse de diversos
campos, no solo literatura y arte visual, sino otras artes como la musica; indaga en el
caracter retorico de los sistemas semidticos y propone la posibilidad de compararlos.

Como se puede ver, existe una pluralidad de enfoques, motivos y formas de la écfrasis,
que combinan elementos de un arte con las condiciones de otro, lo que genera un problema
digno de analisis. Los estudiosos de la écfrasis han tratado de plantear una definicion de
écfrasis, pero al buscarla, necesitarian en primera instancia delimitar los alcances de cada
disciplina artistica, cosa que no se puede realizar de forma definitiva, ya que el arte es una
entidad inestable y compleja. Otro problema son las multiples maneras en las que los
escritores y poetas utilizan la écfrasis, ya que cada uno nombra lo que ve de manera
distinta. La mayoria de las categorias que se han propuesto responde a las necesidades de
cada texto, son particularizantes y proponen parametros adecuados para un momento

determinado.

5 Murray Krieger, op. cit., p. 146.
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Irene Artigas Arbarelli toma elementos de la historia del arte para analizar la écfrasis y
retoma a James Heffernan, quien define esta nocion: “la representacion verbal de una
representacion visual”,” con lo que identifica la lucha implicita por el dominio entre
imagenes y palabras, evidente al evocar el poder de una imagen silenciosa. La écfrasis
busca someter la imagen a la autoridad del lenguaje verbal, lo que Heffernan reconoce
como la lucha de poder entre imagen y literatura. Este punto me parece relevante, ya que se
relaciona con la perspectiva de W. J. T. Mitchell, que sefiala la competencia entre texto e
imagen.

Heffernan menciona que desde la Antigiiedad se invita a comparar la escritura con las
artes visuales, como puede verse en la descripcion del escudo de Aquiles, del libro 18 de La
Iliada, que es una écfrasis nocional,® ya que no se tiene el escudo, para comparar la
descripcion que hace Homero con el objeto aludido. Esta precision resulta importante
porque en el caso de las écfrasis de Gutiérrez Najera si se cuenta con las imagenes a que se
refiri6 el autor, lo cual permite hacer comparaciones productivas. Heffernan resalta que hay
una invitacion implicita a que se consulte la obra plastica para entender la écfrasis —€l llama
a esto “friccion representacional”—, idea que retoma Luz Aurora Pimentel.

En la écfrasis la descripcion remite, por medio de la cita, al objeto plastico no sélo
como referente, sino como soporte y como punto de partida de la descripcion. Si
bien el objeto “citado” no puede ser “pintado” (“cited” vs. “sighted”), el lector no
puede ignorar ese pacto de citacion explicito que es la écfrasis: el texto nos invita a
buscar el objeto referido para “leerlo” junto con su descripcion.

Por otra parte, uno de los conflictos que distintos estudiosos han problematizado es
acerca de la écfrasis como ejercicio descriptivo o narrativo. James Heffernan identifica y

analiza la tension que hay entre narracion y descripcion: “la narracion ha sido definida

7 James Heffernan, Museum of Words. The poetics of Ekphrasis from Homer to Ashbery, p. 3, apud Irene
Artigas, Galeria de palabras, p. 13.

% El término de écfrasis nocional es de John Hollander, que lo define como la descripcion de un objeto
pléstico que no existe mas que en la ficcion de la misma descripcion.

? Luz Aurora Pimentel, El espacio en la ficcién, p. 113.
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como la representacion de objetos o personas en movimiento, mientras que la descripcion
es la representacion de objetos o personas inméviles”,'® pero concluye que la barrera
categoérica entre narracion y descripcion no existe, sino que ambas conviven. Si la écfrasis —
continia Heffernan— representa formas fijas, entonces pareceria estar ligada a la
descripcion, pero identifica en citas de Homero, que lo que se tiene ahi son narraciones de
acciones sucesivas donde: “Las figuras que el arte visual parecia haber detenido bailan,
pelean, trabajan la tierra, discuten”; tenemos “la animacion de ,las figuras fijas del arte
visual®, convirtiendo la imagen de un momento uUnico en una narrativa de acciones
sucesivas”.""

Una categoria que me fue 1util para delimitar las écfrasis de mi estudio fue la que
identifica Heffernan como narrativas enmarcadas o framed narratives, en la que la écfrasis
se encuentra verbalmente delimitada. De manera abrupta lo que estaba fijo (en la imagen),
se pone en movimiento, y vuelve a fijarse para dar paso a otra narracion. Esto sucede en los
articulos de arte de Gutiérrez Ndjera con cada alusion a un cuadro o escultura. Las écfrasis
estan enmarcadas por el titulo de una obra o el nombre de un pintor.

Heffernan sefiala también como caracteristica de las écfrasis la prosopopeya, “figura que
da voz a un objeto mudo e inanimado”, aspecto que no solo se centra en la voz de los
objetos inanimados, sino en sonidos que surgen de las figuras que estan representadas en
las écfrasis. Esto sucede en las écfrasis de Gutiérrez Ngjera, aunque son pocos los
personajes que hablan, frecuentemente se alude a sonidos, en especial elementos de la
Naturaleza.

Grant F. Scott retoma las teorias de James Heffernan, y se pregunta si la écfrasis nos
hace olvidar la linea narrativa primaria o es parte fundamental de los temas y las
preocupaciones de la misma; si la écfrasis estd en funcion de la narraciéon o compite con

ella, y concluye que la écfrasis esta disefiada especialmente

19 J. Heffernan, Museum of Words. The poetics of Ekphrasis from Homer to Ashbery, p. 3, apud 1.
Artigas, Galeria de palabras, p. 34.
'''J. Heffernan, op. cit., p. 4 apud 1. Artigas, op. cit., p. 35.
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para describir obras de arte, para transladar la imagen visual suspendida en el fluido
movimiento de las palabras. Sin embargo, la écfrasis es también el fopos de la
inmovilidad; es el momento inoportuno de las historias en el que la narrativa se
detiene y el poeta interviene para describir un escudo, una espada o un tapiz.
Entonces, la écfrasis es aquello que acelera y detiene la vida [...] La écfrasis se
apropia de y libera la imagen, la captura y la hace posible, dependiendo del
contexto, y esa es su belleza.'

La écfrasis, o bien desvia la atencion de la linea narrativa primaria, o enfatiza los temas
y preocupaciones de esta narrativa; “es periférica, central, metonimia o metéafora; rivalidad
o0 acompaiiamiento; o todas las anteriores”."

Siguiendo el sentido de las ideas de James Heffernan, y Grant F. Scott, dividi las écfrasis
de lo que Scott considera como la linea narrativa primaria en los articulos de Manuel
Gutiérrez Najera, e identifiqué que en algunos articulos la importancia del texto se centraba
en las écfrasis, mientras que en otros, la écfrasis era un elemento secundario dentro del
texto. Por lo anterior, en el siguiente apartado ofrezco un resumen de las ideas principales
de la critica de arte de Manuel Gutiérrez N4jera, para poder denotar que, a pesar de que los
textos aluden al arte, hay dos discursos que en ocasiones son distintos, y en otras se
complementan.

Es importante tener presente, como sefiala Grant F. Scott, que la écfrasis es una
“declaracion o interpretacion” y, como tal, depende de la identidad, el contexto cultural del
observador y el contexto historico del receptor.

A partir de esta idea, F. Scott hace una distincion entre la écfrasis que muestra una
descripcion llana, que designa como un sueio retdrico, y la descripcion creativa. En la
primera —afirma— se busca una representacion mimética, mientras que la segunda se liga
con lo irracional y hay que desconfiar de ella porque es un adorno que decora y embellece.

Scott menciona que el primer tipo de écfrasis proviene de Platon y Aristoteles, para quienes

“el lenguaje es una forma de revelar la verdad y no de disfrazarla o hacer que la

'2 Grant F. Scott, The Sculpted Word. Keats, Ekphrasis and the Visual Arts, p. X1l apud 1. Artigas, op. cit.,
p. 41.
B 1. Artigas, op. cit., p. 42.
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sintamos”™;'* asi, el lenguaje pretende transmitir el significado. A este pensamiento se

contrapone el de los sofistas, para quienes las palabras ayudan a mostrar a la persona: la
identidad del orador se revela porque “mientras mdas inventivo sea el lenguaje, mas
deslumbrante y atractivo seré el hablante”."

Grant F. Scott sefiala que la écfrasis es todo lo que es diferente a la narrativa central, e
indica las oposiciones que el estudioso de la écfrasis debe tener presente, los pares: tiempo/
espacio, literatura/ artes visuales, narracion/ descripcion y afiade el de retdrica/ sofistica;
pero advierte que la mayoria de los trabajos criticos sobre la écfrasis queda enviciada en la
discusion de estos pares.

Para este critico, los autores sofistas no estan interesados en el cuadro en si, sino en lucir
sus habilidades, y las imagenes son pretexto para desarrollar por medio de ejercicios
retoricos sus facultades y preocupaciones. Lo importante no son los objetos descritos sino
la forma de describirlos, la cual debe mostrar lo habil y convincente que puede ser el autor;
cita el ejemplo de las descripciones de Filostrato, quien se centra en la historia que cuenta
el cuadro, sin importar si éste existe o no. Al ser Filostrato mitdgrafo y critico de arte, su
obra, la palabra, la vision y la realidad se interpretan continuamente y salta de un nivel a
otro.'® Scott nombra écfrasis romdntica aquella que se basa en cuadros especificos, donde
la voz que explica los cuadros nos hace conscientes de que se trata de pinturas en una
galeria, no en Troya ni en el Olimpo como en la écfrasis cldsica.'’

Irene Artigas alude al texto “Ekphrasis and the Other” de W. J. T. Mitchell, en el que a
partir de la esperanza ecfrastica, que une la imagen y el texto, varia la “otredad” de la
representacion visual desde el punto de vista de la textualidad, desde una competencia

profesional (el paragone del poeta y del pintor) hasta una relacion de dominio politico,

disciplinar o cultural, en el cual el “yo” se supone un sujeto activo que habla, y el “otro” se

' G. F. Scott, op. cit., p. 34, apud 1. Artigas, op. cit., p. 43.
S 1. Artigas, op. cit., p. 43.

' Cf. 1. Artigas, op. cit., p. 46.

" Cf. G. F. Scott, op. cit., apud 1. Artigas, op. cit., p. 47.
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proyecta como un objeto pasivo, normalmente silencioso, que se observa.'® Una
representacion visual —como las masas, los conquistados, los que no tienen poder ni voz—
que no puede representarse a si misma y debe ser representada por otro, que es el discurso.
Esto me parece relevante puesto que en la écfrasis najeriana: el escritor domina la imagen
de la pintura y la explica, ya que el arte —al ser como lo menciona Ngjera “un nifio
pequefio” no puede presentarse a si mismo. Asi, queda evidente la percepcion que
construye de la debilidad del arte y la importancia que trata de otorgarle el escritor por
medio de la palabra.

Mitchell subraya la diferencia que existe entre el objeto representado y la imagen
construida en el poema, y la reconversion que lleva a cabo el lector de la representacion
verbal en el objeto visual:

El intercambio que se da entre la écfrasis y el otro es mas una especie de relacion
triangular que binaria; su estructura social no puede entenderse completamente
como un encuentro fenomenoldgico entre un sujeto y un objeto, sino que debe
imaginarse como un ménage a trois en el cual las relaciones entre yo y el otro, el
texto y la imagen, se encuentra triplemente inscritas. *°

Para Mitchell el encuentro con el “otro” en el texto ecfrastico sélo existe en el texto. El
objeto representado no estd en realidad presente, el poema debe invocar el objeto visual y
esta caracteristica de “invocacion pareceria ser especifica de este tipo de obras: en otras
palabras, la imagen ecfrdstica actia como una especie de hoyo negro imposible de
aproximar y representar, completamente ausente del mismo, pero dandole forma y
afectandolo esencialmente”.*’

Para Mitchell no existe ninguna diferencia esencial, comunicativamente hablando, entre

el texto y la imagen, inicamente se encuentra en el tipo de signos, de formas, de materiales

de representacion y de tradiciones institucionales. Para este critico, la écfrasis es una ilusion

'8 W. J. T. Mitchell, “Ekphrasis and the Other”, apud 1. Artigas, op. cit., p. 59.
' W. J. T. Mitchell, Iconology, p. 164, apud 1. Artigas, op. cit., p. 60.
20'W. J. T. Mitchell, “Ekphrasis and the Other”, apud . Artigas, op. cit., p. 59.
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que debe analizarse considerando las “figuras de diferencia” que alimentan la relacion entre
las iméagenes visuales y los textos.

Suponemos que las artes visuales son inherentemente espaciales, estaticas, corporales y

con forma; que otorgan al lenguaje estas caracteristicas. Por otra parte, creemos que las

argumentaciones, direcciones, ideas y narrativas son de alguna manera de la

comunicacion verbal, que el lenguaje debe regalarselas a la representacion visual. Sin

embargo, ninguno de estos “regalos” es en realidad dominio exclusivo de quienes las

dan: las pinturas pueden contar historias, plantear argumentos y significar ideas

abstractas; las palabras pueden describir o presentar condiciones espaciales y estaticas, y

conseguir cualquiera de los efectos de la écfrasis sin deformar su vocacion “natural”
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(cualquiera que ésta sea).

Con lo anterior podemos ver que la écfrasis abre la puerta a distinto tipo de andlisis; es
un campo muy amplio para la investigacion y la polémica.

Valerie Robillard retoma algunas ideas de Michael Riffaterre y de Heinrich Plett.
Robillard propone otra teoria sobre la écfrasis en la que trata de identificar las diferentes

. . .22

maneras en las que un texto verbal puede relacionarse con un texto visual; “* para ello hace
una adaptacion del “modelo de escalas intertextuales” y el “modelo diferencial” de Manfred
Pfister. Los modelos son Utiles para identificar, caracterizar y analizar un texto ecfréstico.
Para la seleccion y clasificacion de las écfrasis en los textos de Manuel Gutiérrez Néjera,
utilicé algunos de los términos de los modelos mencionados, que a continuacion abordo.

Valerie Robillard retoma de Riffaterre el concepto de ‘“catacresis”, que es el
reconocimiento, por parte del lector, de cortes en un texto que “sefalan la presencia de un
intertexto™; subraya de este modo la importancia de la identificacion de “marcas
textuales” que obliguen al lector a considerar “su relevancia dentro del texto”; de Heinrich
Plett se retoma la relacién entre un texto verbal y un intertexto visual que puede ser

definida como una subcategoria de la intertextualidad que ¢l denomind “intermedialidad”,

ya que “usualmente no se trata de un conjunto de significantes que son intercambiados por

2'W. J. T. Mitchell, “Ekphrasis and the Other”, apud 1. Artigas, op. cit., p. 61.

*2 Valerie Robillard, “En busca de la écfrasis (un acercamiento intertextual)”, en Entre artes, entre actos,
écfrasis e intermedialidad, pp. 27-49.

 Susana Gonzalez Aktories, op. cit., p.32.
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otros, sino de temas, motivos, escenas o incluso estados de &nimo provenientes de un pre-
texto y que adquieren forma en un medio distinto”.?* Este sistema nos permite construir un
marco descriptivo que tome en cuenta las formas tan diversas en la que se manifiesta la
écfrasis.

Del primer “modelo de escalas intertextuales” de Manfred Pfister s6lo tomé dos
categorias para la seleccion de las écfrasis: la comunicatividad y la referencialidad.
Manfred Pfister considera dentro de esta ultima, las nociones de “uso y mencion”, mientras
que Valerie Robillard las distingue, colocando la categoria de “mencién” con la de
comunicatividad, y la de “uso” en la categoria de referencialidad. En la comunicatividad se
mide la intermedialidad en funcidn de su relevancia comunicativa, es decir, segin el nivel
de conciencia de la relacion intertextual por parte del autor y del lector. En este caso, un
grado bajo de intertextualidad implicaria que el lector asumiera al azar la existencia de un
pre-texto a partir de ciertas “pistas” que pudieron haber sido plantadas en el texto; mientras
que un grado alto de intertextualidad es la referencia directa al titulo de la obra.

La referencialidad que propone Manfred Pfister para indicar el grado de intertextualidad
y que Valerie Robillard modifica para los anélisis de intermedialidad, es cuantitativa y nos
sirve para establecer qué tanto un poeta cita una obra de arte visual dentro de un texto. Un
texto poseera poca referencialidad si la presencia de una pintura en €l constituye solamente
una marca comunicativa basica, como ocurre cuando sélo se menciona el titulo de la obra,
pero no se abordan otras caracteristicas del objeto de arte visual en el cuerpo del texto,
como en el siguiente ejemplo:* “Rembrandt no tuvo necesidad de recorrer la Italia para

.7 ’ 2
demostrar su fuerza creadora en la Ronda Nocturna y en la Leccién de Anatomia”.*®

** Idem.

% Valerie Robillard, “En busca de la écfrasis (un acercamiento intertextual)”, en Entre artes, entre actos,
écfrasis e intermedialidad, pp. 27-49.

0 M. Gutiérrez Najera, “El proximo centenario”, en El Nacional, afio 11, nim. 142 (7 de junio de 1881), p.
1, recogido como “El préximo centenario” en Manuel Gutiérrez Néjera, Obras XV. Arte. Viajes. Espectaculos
(1880-1894), en prensa.
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Por otra parte del “Modelo diferencial” de Valerie Robillard tomé la distincion de tres
tipos de écfrasis:

e Ecfrasis descriptiva: se acercan a la representacion de las fuentes pictoricas; es la

descripcion explicita de una obra de arte.

e Ecfrasis atributiva: es cuando se hace alusion al pintor, al estilo o al género de la
obra por medio de marcas indeterminadas, que es una de las formas mas débiles de
hacer una referencia.

e FEcfrasis asociativa: es cuando el texto hace referencia a ideas relacionadas con el
arte, ya sea de tipo tematico, estructural o tedrico.

Si bien Valerie Robillard ha identificado estos tres tipos de écfrasis, me centraré en las
écfrasis descriptivas, e incluso, dentro de éstas, sélo en las que sea amplia la referencia a la
obra plastica. Debo mencionar que también las écfrasis atributivas y asociativas estan
presentes en la critica de Manuel Gutiérrez Néjera, y han sido de gran relevancia para
entender su estética, pero con el fin de poner limites a mi estudio s6lo mencionaré
algunas;”’ incluso me permito observar que, desde mi perspectiva, no deberian ser
calificadas como écfrasis, ya que no aluden de una manera profunda a la obra, sino que
refieren otros aspectos aleatorios de ésta. En ese tipo de écfrasis, Unicamente refirieren
detalles de las obras para ejemplificar las opiniones del autor, como vemos a continuacion:

Muy superior es el Cuauhtémoc al Guerrero que se alza en el Jardin de San Fernando, y

aun a la estatua que representa a la Ciudad de México coronando a Enrico Martinez. En

la estatua sedente de don Benito Juarez, pésimamente colocada en el patio del Ministerio
de Hacienda, estuvo desdichado el escultor.”®

%7 En el apartado que alude a los temas criticos de los articulos, o en los postulados estéticos, segin fue
pertinente.

M. Gutiérrez Néjera, “Revista artistica”, en Primer Almanaque Mexicano de Arte y Letras para 1895,
publicado por Manuel Caballero, ilustraciones de Jesis Martinez Carrion y Ricardo Iriarte. México, Talleres
de Tipografia, Litografia y Encuadernacion de Francisco Diaz de Leon, sucesores, 1894, pp. 9-15, recogido
como “Revista artistica. 1894” en Manuel Gutiérrez Néjera, Obras XV. Arte. Viajes. Espectaculos (1880-
1894), en prensa.
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Por otra parte, también identifiqué algunas écfrasis que en mi andlisis nombré como
écfrasis en potencia, ya que el autor da indicios de las caracteristicas que quiere resaltar en
la obra pléstica, pero no las desarrolla ampliamente, sin embargo son importantes para
entender la estética de Gutiérrez Najera.”’ En estas écfrasis por lo general, compara dos o
mas obras plasticas o una obra visual con una obra literaria. Estas écfrasis son como los
finales abiertos que el autor modernista utiliza en sus crdnicas, para que el lector las elabore
en su mente.

Para los fines de este estudio se tomard como definicion de écfrasis la representacion
verbal de una representacion visual, entendiendo con esto una descripcion o creacion
literaria en la que el lector pueda “ver” o como lo menciona Gutiérrez Néjera, imaginar la
obra a la que se refiere el texto. Especificamente me enfocaré¢ en écfrasis que cumplan con
gran referencialidad, en otras palabras, la seleccion de un gran numero de referencias a la

obra plastica en el texto.

¥ Estas écfrasis en potencia pueden apreciarse claramente cuando El Duque Job alude a: Pierre Franc
Lamy, Suerio de estio o Santas mujeres de William Adolphe Bouguereau (El Duque Job, “El Salén de Paris”,
en El Partido Liberal, vol. IX, nim. 1567 (1 de junio de 1890), p. 2, recogido como “El Saléon de Paris” en
Manuel Gutiérrez Najera, Obras XV. Arte. Viajes. Espectdaculos (1880-1894), en prensa).
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V. ANALISIS DE LAS ECFRASIS NAJERIANAS

RESUMEN DE CONTENIDO DE LOS ARTICULOS DE ARTE

Contrario a la apreciacion que se tiene de la escritura modernista como ajena a temas de
actualidad, una de sus caracteristicas es su relacion con temas politicos, inclusive aquellos
que a primera vista parecen eludir su contexto historico. Los textos llamados exdticos
contienen subtextos narrativos de critica contracultural e identidad nacional o continental.'
La idea anterior me parecié iluminadora, ya que en los articulos de arte de Manuel
Gutiérrez Najera pueden encontrarse estas caracteristicas.

En una primera lectura, los textos criticos, en que aparece el material ecfrastico que aqui
estudio, parecian aludir inicamente a la produccion artistica en el pais, pero como vimos en
los primeros apartados de la presente investigacion, el arte fue un &mbito muy importante
durante la construccion ideoldgica de la patria, pues fue visto como un modo de emprender
su restauracion. Por ello, en los textos alusivos al arte se mezclaron con nociones estéticas,
politicas y sociales.

El andlisis de los textos que se expondran a continuacion, me permitio identificar otras
caracteristicas de la escritura del modernista, como la dualidad de lo que Belem Clark
define como “crénica-ensayo”, porque se encuentra lo subjetivo y lo objetivo, el “espacio
de comunién y expresion”.” En las écfrasis contenidas en los textos de arte, el escritor
encuentra el mejor espacio para acercarse mas a la creacion literaria que al objetivo de
informar; hace literatura del periodismo. En este tipo de textos, Gutiérrez Najera escribe
sobre preocupaciones de indole publica, pero también plasmd sus impresiones mas

subjetivas, o en otras palabras, encontrd el género “mixto segun las clasificaciones actuales,

" Tvan A. Schulman, “Vigencia del modernismo hispanoamericano: concepto en movimiento”, en EI
proyecto inconcluso: la vigencia del modernismo, p. 18.
? Belem Clark de Lara, Tradicién y modernidad en Manuel Gutiérrez Ndjera, p. 39.



[que] dio cabida tanto a las tensiones del exterior, que lo convirtieron en un asalariado de la
pluma, como [a] las interiores, que le ofrecieron el espacio de divagacion creadora que
como artista requeria”.3

Debido a esta condicion de los textos y a las caracteristicas referidas en el apartado sobre
la écfrasis: framed narratives, o catacresis decidi centrar el analisis primero en la tematica
de los articulos de critica de arte y posteriormente en las écfrasis, pues, como se vera en su
momento, en esos parrafos el autor suele encontrar el lugar de la creacion, la libertad de
pensamiento, “la inversion de tiempo que oponia, como expresion de la vida superior, a la
actividad econdmica”.*

Aunque no contiene ninguna écfrasis sobre obras plasticas, me parecié pertinente aludir
al articulo “El proximo centenario” (1881) de Gutiérrez N4jera, pues en ¢l se menciona que,
a pesar de que la Academia contaba con pocos recursos, ¢sta “ha ido cumpliendo rapidos
progresos”.” En este texto se presenta el tema de la originalidad, expresado como una
oposicion entre la tradicién y la modernidad. La primera es que el artista debia estar en
contacto con las obras para conocer las ideas de los “apéstoles de la belleza™:® “el grabado
y la fotografia presentan a los alumnos una débil muestra de las creaciones europeas. El
libro trae a sus oidos el estrépito de las disputas y la severa formula del credo estético™;’
que se contrapone con la segunda vision, donde advierte, que el alejamiento de los modelos

europeos comunica a “las obras mexicanas cierto sello de originalidad y atrevimiento”; es

decir, se aboga por una produccion propia. Esta postura es apoyada por Gutiérrez Najera al

3 Ibidem, p. 17.

* Ibid., p. 71.

> El critico hace notar que, a pesar de que los alumnos no tienen suficiente material y recursos en la
escuela como en las academias europeas, han logrado lienzos como La muerte de Marat, de Santiago Rebull,
y Fray Bartolomé de Las Casas, de Félix Parra; pinturas que se nos revelan del gusto de Manuel Gutiérrez
Néjera ya que crea dos écfrasis a partir de ellas en el articulo “La Academia de Bellas Artes”.

% Los artistas que Manuel Gutiérrez N4jera consideraba como apostoles de la belleza eran: Rafael, Miguel
Angel, Rubens y Rembrandt.

" M. Gutiérrez Néjera, “El proximo centenario”, en op. cit., p. 1.
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parafrasear a Delacroix, que “cuando el pintor busca una expresion ajena y un estilo
convencional para manifestar sus pensamientos estd perdido para el arte”.®

Estas dos visiones, que en una primera lectura parecerian opuestas, son en realidad
complementarias, ya que si bien los criticos solian expresar como deseable el conocimiento
de las producciones artisticas de Europa, la finalidad era que los alumnos produjeran su
propio estilo artistico, y crearan un arte que correspondiera a la situacion artistica del pais.
Esta misma vision la habia expresado Gutiérrez N4jera en “El arte y el materialismo”, en el
que se invita a que el artista busque un arte auténtico y propio:

iOh!, no; en nuestra patria, aqui donde se rinde culto a todo lo bello y a todo lo
i

grande, jamas podra imperar la escuela realista, hija enfermiza de la prostituida
Europa, nacida entre la embriaguez y locura de la orgia. La virgen América no
dobla su cabeza al yugo de la carcomida Europa. Es bastante potente para levantarse
muy alto por si misma y crear una escuela propia. Aqui, donde la naturaleza tiene su
apoteosis, campo anchisimo se presenta a los ojos del poeta; en la soledad de
nuestros virgenes bosques, en nuestras selvas frondosas, Bajo nuestro azul
firmamento tachonado resplandecientes luminares, no puede cantarse nada impuro,
no puede rendirse culto a la materia; aqui sélo pueden resonar himnos a los
sentimientos nobles del corazéon humano, aqui so6lo se puede rendir culto a la
belleza.’

Aqui se reitera la idea de que todo artista debe crear con libertad; que en la composicion
no se imite, sino que se produzcan obras unicas s6lo comprometidas con los sentimientos
del autor.

“El monumento a Enrico Martinez” (1881),'° ademas de ser el primer texto sobre arte en
el que Manuel Gutiérrez Najera hace una écfrasis, trata diversos temas: el papel de la critica

en México, el papel del artista, la obra del artista, el publico y finaliza con la écfrasis de la

estatua de Enrico Martinez.

8 Idem.

? Manuel Gutiérrez Najera, “El arte y el materialismo” en Maiiana de otro modo, p. 3.

" M. Gutiérrez Najera, “El monumento a Enrico Martinez. Nuestras ilustraciones”, en El Noticioso
llustrado, nim. extraordinario por el primer aniversario del periddico (30 de agosto de 1881), p. 2, recogido
como “El monumento a Enrico Martinez” en Manuel Gutiérrez Néjera, Obras XV. Arte. Viajes. Espectdculos
(1880-1894), en prensa.
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Califica la critica en México como “erudicion de segunda mano”, porque dificilmente el
critico tenia opiniones propias, pues por lo general copiaba las ideas de criticos,
provenientes de las revistas y libros extranjeros. Ello ocasionaba que ignorara el trabajo de
importantes artistas, para probar su argumento, Gutiérrez Najera mencionaba que existian
artistas de “la escuela antigua mexicana” como José Judrez y Baltasar de Echave, cuyas
obras eran admiradas por muchos, pero escasos criticos las observaban ni estudiaban con

. 1
cuidado.

Subraya como una de las caracteristicas del artista, la vocacidon, porque muy pocos
tendrian recompensa monetaria por defender el “verdadero arte”. Los que buscaban
subsistir a partir de la produccion de obras se toparian con una realidad adversa:

Si es pintor, puede aspirar a retratar con restricciones el rostro mas o menos
monstruoso de un personaje publico o a pintar las decoraciones y bambalinas de La
Venus Negra. Si es estatuario, puede guardar su ciencia para esculpir grotescos
figurones de madera, destinados al monumento de alguna iglesia parroquial. Si es
arquitecto, debe echar en el olvido sus preceptos y axiomas sobre la belleza, para
hacer, por menor, fabricas infames, coronadas de perros y de gatos, conforme al
. . . 12

gusto y al capricho de los propietarios.

De manera implicita, Gutiérrez Najera se queja del mercado del arte, que incluye un
publico desconocedor, burgués, que no sabe distinguir los valores estéticos de las buenas
obras de los artistas:

Cada vez que la Academia abre sus puertas para celebrar una de sus exposiciones
periddicas, cruza por sus salones una muchedumbre de burgueses, que se extasia

'"""El critico que habia puesto énfasis en la escuela antigua mexicana, fue el imprescindible Bernardo
Couto: “Si tomamos la escuela desde Baltasar de Echave, porque para juzgar de lo que le precedid faltan
monumentos, paréceme que la direccion que le dio aquel habil maestro, fue la misma que seguian los que en
Italia se llaman cincocentistas, es decir, los de la escuela de Rafael y demas del Renacimiento. Sus principios
se propagaron a Espafia, como antes vimos, y prevalecian alli en el siglo XVI, que fue cuando Echave debid
formarse, puesto que tenemos obras suyas desde los primeros afios del siguiente. Echave es siempre fiel a esos
principios; correcto, gracioso, de ejecucion detenida y acabada, de bastante esmalte en el color, lo cual da a
sus tablas frescura y brillantez. Sobre sus huellas fueron José Judrez y otros; de modo que puede mirarsele
como la personificacion o el representante del primer periodo, no sélo por ser el mas antiguo y de
consiguiente quien marcé la senda, sino porque retine en grado superior las cualidades que caracterizan ese
periodo” (Bernardo Couto, Didlogo sobre la historia de la pintura en México p. 102).

2 M. Gutiérrez Najera, op. cit., p. 2.
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ante los retratos de hombres conocidos, y que admira la propiedad con que estan
coloridos los retratos o la copia fidelisima de las facciones. Algunos otros, y éstos
son los més entendidos y peritos, se regocijan viendo ese eterno Dante acompafiado
de Virgilio, que se asoma a la fragua de un herrero, o la nariz culoteada del
parroquiano que pint6 Ocaranza.

Tras estos comentarios, comienza la écfrasis del monumento a Enrico Martinez, que
analizaré mas adelante, y termina el articulo con elogios para el escultor: “Miguel Norena
es uno de los pocos que han sabido guardar culto religioso a la belleza™.'

Entre los cumplidos que hace el Duque al escultor, sefala que habia visitado los museos
de Europa y, de esa manera, se habia inspirado “en las grandes creaciones del arte clésico”;
asimismo, menciona que su “estatua fue examinada en Paris, donde varios escultores la
celebraron”. Esto es relevante, porque, como se vera después, una de las constantes entre
los artistas aludidos por Gutiérrez Najera es que estudiaron en el extranjero. Manuel
Gutiérrez N4jera es consecuente con su idea de que la formacion de un criterio propio, es el
resultado del contacto con la produccion artistica europea, para que se produjera un estilo
propio en el arte nacional.

En “Un almanaque con grabados” (1881)"° retoma la idea de las publicaciones
extranjeras como un medio en el que se conoce el arte. Cuando éstas se consultan, la
imaginacion tiene que ser libre como “un caballo suelto en los bosques virgenes”, en tanto
que Gutiérrez Néjera advierte que el lector debe utilizar su imaginacion para explicar los
grabados. La critica de arte se construye a por medio de écfrasis de grabados, aparecidos en
Almanaque de la llustracion 1882, de los siguientes artistas: Charles Chaplin, Brend™

Amour, Keyser y Horacio Lengo; écfrasis que analizaré mas adelante. Otras obras

pictdricas s6lo quedan aludidas y aunque dichas menciones nos revelan el universo estético

" Idem.

' Idem.

5M. Can-Can, “Memorias de un vago”, en E!/ Cronista de México, 3* época, t. 1, nim. 96 (3 de
diciembre de 1881), pp. 781-782 (fechado en: diciembre 2 de 1881), recogido como “Un almanaque con
grabados” en Manuel Gutiérrez Najera, Obras XV. Arte. Viajes. Espectdculos (1880-1894), en prensa.
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del autor y los referentes historicos de la época, no consolidan écfrasis tal como las

contemplo para los fines de este estudio:
Tras las graciosas escenas de estos grabados vienen los retratos de algunos
gobernantes; el trineo del coronel Dvoretsky conduciendo al Palacio de Invierno,
sobre la dura nieve de San Petersburgo, el cadaver de ese pobre Alejandro II,
victima de una congestion formidable de poder; vistas de poblaciones; copias de
palacios y edificios célebres; reproducciones de algunos lienzos célebres; el
sepulcro apdcrifo de Hamlet en Elsinor, con sus tres piedras runicas y sus arboles
frondosos; el busto de Ercilla, fiero como un conquistador, orgulloso y soberbio
como sus octavas; y La Aurora de Guido Reni tan hermosa, con tanta claridad en las
pupilas, como era hermosa y tenia luz en los 0jos mi primera novia. e

Enseguida, el autor, se detiene en la Estatua de marmol de Lord Byron y en Los

mendigos de Murillo, y enumera algunos escritos del almanaque que llamaron su

atencion;'” empero Gutiérrez Néjera valora inicamente la belleza y la importancia de las

imagenes, y el disefio tipografico, no asi los textos del almanaque:
El texto del almanaque es menos bello. [...] Los tipografos espafioles van adoptando
ya la moda francesa para los versos. Rodean cada poesia de un marco delicado de
hojas, aves, paisajes. Los grandes margenes mondtonos y tristes desaparecen de este
modo. Parece que los versos nacen del boton entreabierto de la camelia blanca, del
pico del ruisefior o de la augusta solemnidad del agua dormida.'®

En “La Academia de Bellas Artes” (1883),'” Manuel Gutiérrez N4jera hace referencia al

estreno de la obra teatral Estatuas de carne, de Sellés, y para explicar su posicion estética

frente al naturalismo del dramaturgo cita y hace la écfrasis de dos pinturas: La orgia

romana de Thomas Couture y La ronda nocturna de William Hunt. Entrando al tema

central de su articulo, da cuenta de que la Academia de Bellas Artes canceld la exposicion

correspondiente al afio de 1881, circunstancia por la que nuevamente refiere la vida de los

' Ibidem, p. 781.

17 Textos de Leopoldo Augusto de Cueto, Pedro Antonio Alarcon, cuentos de Trueba y versos de Velarde,
Ventura Ruiz Aguilera y Manuel del Palacio.

'8 M. Can-Can, “Memorias de un vago”, en op. cit. p. 782.

' El Duque Job, “La vida en México”, en La Libertad, afio Vi, nim. 152 (8 de julio de 1883), p. 2,
recogido como “La Academia de Bellas Artes” en Manuel Gutiérrez Najera, Obras XV. Arte. Viajes.
Espectaculos (1880-1894), en prensa.
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artistas, que compara con la de los martires “que dan su vida al ideal y al suefio”. El artista
es comparado, como sucede en “El arte y el materialismo”, con un santo:
Pues asi son también esos artistas, que inflamados por un amor casi divino, no
retroceden ante sacrificio alguno y se entregan a los austeros ritos de su culto,
mientras la haraposa miseria llama a sus puertas y la muerte se acerca lentamente.
También alimentan con el jugo de su vida, con la médula de sus huesos, con la
sangre de sus venas, con la esencia de su alma, esa devota lampara que arde en los
altares de Dios-Forma, y que no hace extinta todavia, por mas que el huracan sople
. . .. , . D
con ira, rompa los cristales de las ojivas y entren sus heladas rafagas al santuario.”

Manuel Gutiérrez Najera representa su visita al museo como un paseo; el flaneur explica
como elige las obras de arte sobre las que escribira: “paso recatadamente por las galerias,
deteniéndome respetuoso ante las creaciones verdaderamente bellas, y esquivando la vista
de las estatuas y los lienzos malos”. Compara al critico de arte, con el hijo de No¢, que
oculta con su manto la desnudez de su progenitor, dando a entender que las obras no

. 21
mencionadas no lo merecen.

Reflexiona sobre el propio ejercicio de la critica, y reitera que ésta s6lo puede ejercerse
en paises donde hay un lugar para el arte; se refiere nuevamente a la grandeza de las
pinturas que estan en las galerias antiguas “llenas siempre de bellezas, de aspiraciones y
recuerdos”.

Con mirada historica, esto es, atendiendo a la evolucion de la figura del contratista,
mecenas o subvencionador del arte, afirma que, en el pasado, el arte vivia “a la sombra
protectora de los monasterios”, pero el cambio fue cuando sucedi6 la “exclaustracion del
arte”.

Para exponer cémo se abandond el tema religioso por el histdrico, acude a una écfrasis

de baja referencialidad: “Ahi estd el Cristo de Rebull extendiendo sus brazos exangiies en

2 Idem.

' Manuel Gutiérrez Najera percibe la realidad de la creacion literaria de manera caleidoscopica (del
griego kalds, bello, eldos, imagen y skopein, observar), esto es, que solo capta las imagenes hermosas (Jorge
Avila Storer, “La poética de la contemplacion en un texto de Manuel Gutiérrez Najera”, en Literatura
Mexicana, México, Instituto de Investigaciones Filologicas, vol. X1, 2000, num.1, p. 120).
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»22 y adentra al lector en obras de tema histérico como Locura de Isabel de Portugal

la cruz
(1855) de Pelegrin Clavé, Inspiracion de Cristobal Colon (1856), de José Maria Obregon,
Cristobal Colon en la corte de los Reyes Catolicos (1850), de Juan Cordero y Fray
Bartolomé de las Casas (1875), de Félix Parra. A pesar de mostrar ese cambio de tema
pictorico, termina el articulo con la mencion de una pintura religiosa Jesus en el camino de
Emaiis de Ramén Sagredo.”

En el articulo “Dante. Estatua de Epitacio Calvo” (1883),** Manuel Gutiérrez Néjera
construye una explicacion del origen de la estatuaria, desde los griegos hasta el
Renacimiento, terminando con la descripcion de la estatua de Calvo. Aunque dedicaré a
ello un espacio en el apartado siguiente es relevante porque en dicha edificacion se
advierten los ejes rectores para entender la vision que Gutiérrez Najera tenia de la estética
escultorica.

El escritor afirma que “el dolor” no fue el origen del arte europeo sino al contrario, éste
nacié del amor, que es vista, olor y sonido o, en sus palabras, “claridad, perfume y nota”; en
cambio, el “arte nuestro” si naci6 del dolor y la amargura. Importa subrayar la distincion
que se hace entre el arte mexicano y el extranjero; en este ultimo el amor esta presente y es
concebido como un medio por el que se asciende al arte, idea que aparece también en “El
arte y el materialismo”.

Manuel Gutiérrez Najera considera la estatua de Dante de Epitacio Calvo como ejemplo

del arte que unifica la forma y el contenido, al que nombra como el Dios-Forma. La écfrasis

2 Cristo expirando en la cruz, de Rebull fue conocido por ser “el tnico Cristo que produjo la academia
del siglo X1x en México” (Justino Fernandez, op. cit., p. 71). Por lo anterior, me parece que esta obra fue
importante, por lo que Gutiérrez N4jera la menciona pero no ahonda en ella.

3 Esta obra fue muy celebrada y conocida: “obra maestra que brilla en la galeria moderna de la Escuela y
que constituye por si solo una gloria para las bellas artes mexicanas” (Ignacio Manuel Altamirano, “El salon
en 1879-1880. Impresiones de un aficionado”, recogido en Obras completas Xiv. Escritos de literatura y arte
3, p. 122.

* Se conocen dos versiones del articulo: M. Gutiérrez Najera, “Dante. Estatua esculpida por el sefior don
Epitacio Calva para la Biblioteca de San Agustin”, en El Nacional, afio 11, nim. 258 (25 de febrero de 1882),
pp. 1-2; y M.G.N,, “Cartas a Junius”, fechada el 24 de julio de 1883, en La Libertad, aio VI, nim. 165 (24 de
julio de 1883), p. 1, recogido como “Dante. Estatua de Epitacio Calvo” en Manuel Gutiérrez Najera, Obras
XV. Arte. Viajes. Espectaculos (1880-1894), en prensa. La versién que utilicé en la presente tesis fue la
ultima.
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de la escultura completa el articulo y la historia de la estatuaria que se expone en el texto, lo
cual no sucede en “La Academia de Bellas Artes”, en el que las écfrasis de las pinturas son
el texto primordial.

Es relevante destacar que los articulos ya referidos fueron escritos de 1881 a 1883, y los
que a continuacion se mencionaran se elaboraron de 1888 a 1895. A pesar de que algunas
perspectivas sobre el arte, la critica y el papel del artista no cambian significativamente, en
el articulo que comentaré enseguida hay una nueva idea que Gutiérrez Ngjera no habia
manifestado: el arte “moderno” en el pais.

En “La exposicién de pinturas en el Hotel del Jardin” (1888)* Gutiérrez Najera evalua,
como lo anuncia el titulo del articulo, la produccion artistica de la exposicion.*

En primer lugar, se queja de las pocas ocasiones en las que se puede escribir sobre arte,
y nuevamente refiere al arte como un medio para escapar del “tedio” de los “dias
comunes’:

Tenemos que vivir en otra parte para vivir contentos; comprar muchos periodicos y
libros franceses, algunas obras literarias espafiolas, ver en grabados las pinturas de
los maestros modernos y pasearnos en un salon imaginario (porque solo con la
imaginacion podemos verlo) [...]. Estar desterrados de una patria que ni siquiera
conocemos, es muy triste; pero asi lo estamos en realidad.”’

Insinta, asi, que por falta de exposiciones las personas no pueden acceder al mundo del
arte, y recalca la idea de que la contemplacion del arte, purifica. Este tema lo veremos en la

écfrasis creada a partir del grabado Fin de la novela de Hyppolite Fournier, en el que se

resalta que por medio de un libro se puede escapar de la realidad.

3 El Duque Job, “La exposicion de pinturas en el Hotel del Jardin”, en El Partido Liberal, t. VI, nims.
1006 y 1011 (15 y 22 de julio de 1888), pp. 1-2, recogido como “La exposicion de pinturas en el Hotel del
Jardin” en Manuel Gutiérrez Najera, Obras XV. Arte. Viajes. Espectdaculos (1880-1894), en prensa.

%6 Sobre esta exposicion vid. sin firma “Una exposicion de pintura”, en EI Eco Universal. Diario de la
Tarde, t. 1, nam.1 (1 de julio de 1888). Para ver el listado de las obras que se expusieron vid. Ida Rodriguez
Prampolini, op. cit., pp. 230-232.

T El Duque Job, “La exposicién de pinturas en el Hotel del Jardin”, en op. cit., p. 1.
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Sobre las obras que se presentaron en la exposicion, Gutiérrez Najera utiliza la metafora
de que el arte que se estaba produciendo en México era como un nifio pequefio “que cae,
pero cae sonriendo”. El critico sugiere que el arte de nuestro pais tomaba un buen camino, y
que la nueva produccién podia llegar a ser buen arte en un futuro.

Aunque hay un cambio de perspectiva, ahora esperanzadora, en cuanto a la produccioén
de arte, el escritor no deja de criticar el método de ensefanza de la Academia:

Estas pinturas son como lecciones aprendidas y recitadas de memoria. Parece que
estos artistas pintan porque se les manda. Lo hacen bien muchos, pero como el
estudiante de latin que copia muchas veces y sin faltas ortograficas el mismo verso
de Ovidio.”®

., L. . ) .., , .

Gutiérrez Najera aborrece la imitacion.” En esta exposicion advertia una corriente que
todavia no entraba en la Academia, “una ventana abierta por la que se divisa[ba] el
horizonte de Paris”; simboliza este elemento moderno proveniente del extranjero con los
marcos de los cuadros:

No todos tienen esas varillas doradas, rectas, inflexibles, que parecen rejas de jaula.
En algunos, en tres de los lienzos presentados por Gamboa Guzman, se nota algo
moderno; el marco pintado, puesto como una orla, como un festébn, como una
enredadera artistica, por el mismo autor; y en ese marco, la golondrina que
revolotea, la ventana con sus tiestos, [...] jel arte que se desprende de la varilla; el
artista que travesea y retoza fuera de la jaula!

La alusion a la necesaria separacion de la educacion academista representada por “la
varilla, recta e inflexible” que encarcela al arte, es una idea que ya habia sido expresada

desde 1876 en “El arte y el materialismo”. El autor sigue abogando por el arte libre, tanto

en la forma como en el contenido.

% Idem.

* En cambio, he podido observar que Ignacio Manuel Altamirano aceptaba en sus criticas la copia de
modelos extranjeros, siempre y cuando se respetara la obra original. Era la practica por la que debia pasar el
alumno de la Academia.

3% El Duque Job, “La exposicion de pinturas en el Hotel del Jardin”, en op. cit., p. 1.
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Identifica en las pinturas de la exposicion una libertad y un estilo distinto al de la
Academia y declara que “hay talento”, el arte mueve las alas gracias a los alumnos que
“escapan de la escuela”; esta caracteristica es la que permite al arte ser auténtico:

No son pintores de consigna todos los que en él figuran. Ya, de antiguo, nos
veniamos habituando a s6lo ver expuestas las pinturas de los aparadores de las
sastrerias. Tanto, que Alfredo Chavero extrafi® mucho no encontrar pantalones ni
levitas entre los lienzos de esta exposicion. Verdad es que para muchos retratos, de
esos que la fotografia iluminada impone como contribucion a los hombres publicos,
la sastreria es el lugar adecuado para exhibirse: no son retratos de hombres, sino de
fracs o de uniformes. Todos estdn cortados por una misma tijera. Aqui, en cambio,
hay retratos, como el del sefior Requena, como el de la sefiora Valenzuela, en los
. . . . . . , 1
que palpita la vida. jEn todos hay aire libre y brisa fresca de jardin!

Aunque en el fragmento anterior alude a dos retratos, de los que podemos intuir su
expresividad, en el texto Unicamente fueron mencionados por Gutiérrez Ngjera para ser
calificados como buenas obras de arte, pero no ahonda en los detalles ni explica por qué.*

Al referirse al género del retrato, eminentemente ligado a la burguesia, se advierte el
hartazgo de Gutiérrez Najera por el mercado que fuerza al pintor a “retratar con
restricciones el rostro mas o menos monstruoso de un personaje publico o a pintar las

decoraciones y bambalinas de La Venus Negra”.” Desde su punto de vista, el retrato

carecia de originalidad y no aportaba nada al arte pictdrico de la época.

3! Idem.

32 El retrato era un género en el que se podian expresar calidades y cualidades humanas por medio de
formas llenas de intencidn, que no s6lo buscaban la imitacién del modelo (Artigas, op. cit., p. 123). Norbert
Schneider encuentra una separacion entre el cuerpo y la verdadera persona que se retrata, ya que el retratista
debe prestar menos atencion a la apariencia externa y mostrarnos una perspectiva en la que se dé importancia
al caracter general del sujeto, como también a sus caracteristicas espirituales permanentes. Esta idea es
tomada de Hegel y permanece en la practica del género hasta el siglo XVII, cuando se puede identificar en
Rembrandt. El género busca mostrar la interioridad del retratado. Asi, hay una separacién entre el cuerpo y la
identidad, importando mas las cualidades abstractas como el talento y el genio que la pureza de sangre, con lo
cual se consigue la elevacién de las élites no aristocraticas (N. Schneider, The Art of the Portrait.
Masterpieces of European Portrait-Painting 1420-1670, p. 15, apud 1. Artigas, op. cit., p. 123).

3 M. Gutiérrez Néjera, “El monumento a Enrico Martinez. Nuestras ilustraciones”, en EI Noticioso
llustrado, nim. extraordinario por el primer aniversario del periddico (30 de agosto de 1881), p. 2, recogido
como “El monumento a Enrico Martinez” en Manuel Gutiérrez Néjera, Obras XV. Arte. Viajes. Espectdculos
(1880-1894), en prensa.
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Otra constante en la critica del Duque Job, es que en los articulos en los que hace
referencia al trabajo pictérico de artistas mexicanos, por lo general, compara la obra
nacional con la de algin pintor europeo. Alude, por ejemplo, al dramatismo de Paul
Delaroche para hacer la critica de Santiago Rebull, y esto sucede de nuevo al comparar a
Pablo Veronés con Juan Gamboa Guzman:

La mejor critica de Paul Delaroche es acaso la que hizo Teofilo Gautier diciendo
que al pie de sus cuadros podia escribirse esta frase: Cae el telon. Hay, en efecto,
mucho de teatral en ellos. Casi todas las figuras que pintd estan en las tablas
esperando un aplauso que siempre llega, porque lo merecen. En sus ya tan
conocidos lienzos de la Pasion de Jesus, mas bien que pintarla parece que la
representa. Pero, jcon qué talento y con qué belleza! Siempre anima a esas figuras
un halito divino; siempre encarnan algo ideal; siempre son como simbolo de amor y
de consuelo. La luz que alumbra, por ejemplo, a su Martir cristiana es una luz
. . . 4
sobrenatural. No es de luna, ni es de sol: jes de mirada de Dios! >

En esta comparacion, se resalta la presencia de una “luz sobrenatural”, que es una
caracteristica frecuente que sefiala Gutiérrez Néjera en las pinturas donde se representaban
a mujeres y nifias.

Después hace las écfrasis de La muerte de Marat, de Santiago Rebull, el Lechero y la
Graziella, de Julia Escalante. Ademas de ello, dedica un apartado para lo que el critico
identifica como “una evolucion artistica en la pintura mexicana” en la obra de Juan
Gamboa Guzman.

Sin embargo, con la cita siguiente, nos damos cuenta de que a pesar de las virtudes del
arte que se estaba produciendo, no habia un mercado interesado, ni conocedor, capaz de
alentar la carrera de un artista.

Hay pintores que ven gris: el sefior Gamboa Guzmén ve color de iris. jLastima

grande que no se llame Puvis de Chavannes, ni Benjamin Constant, ni Flameng, ni
Chartran, ni Duez, ni Collin, o lo que es lo mismo, lastima grande que no haya

* El Duque Job, “La exposicion de pinturas en el Hotel del Jardin”, en op. cit., p. 1. Volveré a esta cita en
el capitulo “Postulado estético de la pintura”.
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nacido en una tierra en donde transforma el arte la Sorbona en un palacio
florentino!™’

El proceso de representacion pictorico es comparado con el de la literatura en este
notable fragmento en el que Manuel Gutiérrez Ngjera conjuntd y fundi6 estas dos artes: la

pintura y la poesia.*

El sefior Gamboa Guzman es devoto, sin duda, de la pintura espafiola, que es, entre
todas, la que tiene mas sal de mediodia; y en esto sigue siendo francés, porque los
mas grandes pintores franceses son, en resumen, pintores espafioles. Espana es, por
excelencia, una nacion de pintores, o mejor dicho, de coloristas. Desde Lope de
Vega hasta Zorrilla, sus poetas son simplemente grandes artistas decoradores.
Calderon no escribia dramas: pintaba frescos. Y es de notarse que en la decadencia
del arte espafiol, cuando la poesia so6lo puede mostrar con orgullo los paisajes y las
pinturas misticas de Nufiez de Arce, los cuadros de género que firma Campoamor o
la paleta veneciana de Ferrari, el arte pictdrico queda en pie y erguido, con grandes
representantes a quienes rinde culto el Universo. No cabe duda: jellos son los
duefios y sefiores del color!”’

En “El salon de Paris” (1890), Manuel Gutiérrez Néjera establece la distancia entre la
contemplacion directa del arte y la vision de estampas de revistas y almanaques, que es el
placer de los pobres que no pueden viajar a museos parisinos. Aunque afirma que seria
preferible ver las pinturas, aclara que como en México no hay museos, ni colecciones
populares, y la Academia siempre estd cerrada, el unico deleite son las publicaciones
extranjeras de Paris, Londres o Barcelona. A continuacion se refiere a los grabados del
Salon de Paris aparecidos en L “llustration. Me parece que es relevante indicar la imagen
que Manuel Gutiérrez N4jera tenia de Paris, y como la favorece sobre Espaia e Italia en
cuanto a la produccion artistica del “arte moderno™:

No me cabe duda de que el gran nucleo y el gran foco de la pintura, de la estatuaria
y aun me atreveria a decir que de todo el arte moderno, estd ahora en Francia.

3 Idem.

3% Como se observé en el apartado de la écfrasis, la unién de estas dos artes tiene una tradicion desde los
griegos, pero uno de los criticos de arte que también lo resalta fue Diderot, quien traslada a la pintura
caracteristicas de la literatura, en especial la teoria de los caracteres tipicos que fue utilizada en la estética del
clasicismo (cf. Diderot, Ensayo sobre la pintura, p. 53).

37 El Duque Job, “La exposicién de pinturas en el Hotel del Jardin”, en op. cit., p. 2.
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Ninguna produccion artistica nacional es hoy por hoy tan abundante y de tan buena
ley como la francesa. Espaifia tiene sin duda grandes pintores, coloristas admirables;
pero el defecto que reprocharon a la escuela espafiola los mas criticos, con ocasion
del ultimo gran Certamen de Paris, me parece fundado, porque, en verdad, como
ellos dicen, la pintura espafiola, siendo mdas hermosa, es poco moderna,
excesivamente romantica, muy de capa y espada; y aunque la pintura historica tenga
mucho mérito, lo cierto es que llega a ser mondtona la exhibiciéon de tanto
inquisidor, de tanto fraile, de tanto caballero armado de punta en blanco; y por lo
mismo en el paisaje, en los cuadros de género, en la pintura militar, en lo moderno y
hasta en el retrato, hallan mas amplia esfera y conquistan mayores triunfos los
franceses. Italia, la hermosa madre de nuestra civilizacion artistica, vio como la
abandonaron desagradecidas sus mas bellas hijas: la pintura, la musica y la poesia.
Y all estan ellas divirtiéndose en Paris.’

El autor hace notar el abandono de la pintura religiosa y militar, en favor del género
infantil; tema con el que finaliza el articulo. Este acento se ve claramente en las écfrasis; en
ellas se encuentra la importancia del texto, si bien las imagenes de nifios y de mujeres
sirven de pretexto para hacer una critica social.

“Un escultor. Primitivo Miranda” (1892)*° es un articulo escrito a propésito de la
inauguracion de la estatua de Morelos, emplazada en Cuautla, obra de Miranda. Gutiérrez
N3jera ejemplifica lo que puede pasar con los artistas que “por falta de proteccion y de
aliento” quedan “esterilizados de sus notables facultades”. Miranda no era escultor, sino

. . ., . « S _
pintor, pero para subsistir termind haciendo “retratos y santos de pacotilla” baratos; y
aludiendo un articulo de Francisco Zarco, de 1851, afirma que “son los pedidos que aqui se
hacen al distinguido artista, y si Zarco resucitara volveria a decir lo mismo, con la

. . . . , . 40
diferencia de que hoy hace Mirandita santos y héroes. Algo hemos mejorado”.™ Manuel
Gutiérrez N4jera critica esta necesaria mezcolanza en la técnica del escultor, pues “algunos

héroes le salieron medio santurrones”. Y termina con la valoracion de la estatua de Morelos

en el contexto econdomico de su creacion:

3 Idem.

3% El Duque Job, “Un escultor”, en El Partido Liberal, t. XIvV, nim. 2274 (9 de octubre de 1892), p. 1,
recogido como “Un escultor. Primitivo Miranda” en Manuel Gutiérrez Najera, Obras XV. Arte. Viajes.
Espectaculos (1880-1894), en prensa.

* Idem.
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La figura es arrogante; la actitud, gallarda: no torea ese Morelos como el que
tenemos (jpobre Morelos!) en la Plazuela de San Juan de Dios. No, ese Morelos
desafia, no toros, sino Callejas. Muy hermosa es la estatua, y elegante el pedestal.
Miranda, en el ocaso de su vida, volvid a sentir el beso de la inspiracion, de esa
inspiracion que con ¢l jamas hubiera sido ingrata, si la inspiracién no comiera y si el
arte, que es eterno, tuviese eternos mecenas.”!

Aunque esta obra resulta de interés porque Manuel Gutiérrez N4jera la considera bella,
el articulo no ahonda propiamente en su descripcion, por lo cual, no la consideré para el
apartado de écfrasis.

Se atribuye como un acierto en la carrera artistica de Primitivo Miranda su viaje a Roma
y el 6leo Abel y Cain, al parecer su Unica obra exitosa. Gutiérrez Najera cita en extenso la
critica que Francisco Zarco hizo de ésta, lo cual podria ser un indice de que Gutiérrez
N4jera prefirid no emitir una opinién propia y solo dejar constancia del acierto del artista.

El ultimo texto sobre arte que publico Manuel Gutiérrez Najera fue “Revista artistica.
1895”. En €l construye una explicacion sobre el origen de la escultura, para referirse al
fallecimiento de Miguel Norefia y Gabriel Guerra; por otra parte, hace la revision de la
musica de la época, y se centra en Felipe Villanueva y Juventino Rosas. Aunque recurre
aqui a la écfrasis para explicar la musica, no las contemplo en este trabajo, que se enfoca en

écfrasis que toman como punto de partida, imagenes, pinturas y esculturas. Termina el

articulo:

Pasamos, sin embargo, por un periodo de acelerada transformacion, y no esta
remoto, a lo que conceptio, un gran florecimiento de las artes. Este aparece en la
cumbre de las civilizaciones. En lo mas alto de las montafias hallanse las nieves. En
lo méas encumbrado de la civilizacion brota la flor, esplende el arte. No quiero ni
puedo renunciar a esa esperanza en un bien proximo.*

! Idem.

2 M. Gutiérrez Najera, “Revista artistica”, en Primer Almanaque Mexicano de Arte y Letras para 1895,
publicado por Manuel Caballero, ilustraciones de Jesis Martinez Carrion y Ricardo Iriarte. México, Talleres
de Tipografia, Litografia y Encuadernacion de Francisco Diaz de Ledn, sucesores, 1894, pp. 9-15; loc. cit., p
15, recogido como “Revista artistica. 1894” en Manuel Gutiérrez Najera, Obras XV. Arte. Viajes.
Espectaculos (1880-1894), en prensa.
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La cita anterior alude a que el arte que deberia ser un medio para mostrar el desarrollo
del pais, todavia no estaba presente, sin embargo Manuel Gutiérrez Najera vislumbra un
proximo florecimiento del arte.

El critico advierte la importancia que tuvo en el pasado el arte pictorico religioso, y
sefala que ya no satisfacia las necesidades de la época, en los nuevos tiempos marcados por
los cambios que trajo consigo la secularizacion, la cual introdujo nuevas preocupaciones y
practicas en el arte. Ademas, hace un balance del impacto de estos cambios ideologicos y
econdmicos en las artes:

La escultura entre nosotros es, hoy por hoy, el arte que mas alicientes ofrece [...].
Se han levantado monumentos a los grandes hombres. En cambio, la pintura, el arte
que mas devotos tiene, el llamado a florecer mas en nuestra tierra, por especiales
condiciones de raza y situacion geografica, se arrastra penosamente, todavia
buscando el amparo de la Iglesia. Con lo tnico con que se lucra es con hacer
retratos. La pintura de paisaje estd notablemente adelantada; pero la historica, la de
, . , . . 4
género y aun la decorativa, no hallan estimulo de ninguna especie.*

Cuando se refiere a que la pintura de paisaje estaba muy adelantada en nuestro pais,
puede estar aludiendo a la produccion pictérica de José Maria Velasco (1840-1912), quien a
pesar de no ser mencionado en los articulos de arte de Manuel Gutiérrez Najera —y ese
silencio es relevante—, fue, como lo menciona Justino Fernandez, “la cumbre de arte del
siglo x1x”.*

El propodsito de recorrer las tematicas de los articulos sobre arte de Manuel Gutiérrez
N4jera fue observar el contexto de las ideas de Manuel Gutiérrez Najera de las que cred sus
écfrasis. Puede concluirse como una preocupacion del autor, sefialar que la Academia
clausuraba las exposiciones, la produccion artistica no era muy buena y la copia de obras

extranjeras era recurrente. Asi, me parece que a pesar de que las obras a las que alude en

sus articulos no cumplian completamente con lo que Gutiérrez Néjera esperaba del arte, las

43
Idem.
* Justino Fernandez, Arte moderno y contempordneo de México, p. 80.
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menciona porque habia en ellas aspectos que le agradaban. Puedo aventurar que sus écfrasis
son una manera de transformar la obra en otra que le hubiera gustado contemplar.

Al dividir critica y écfrasis mezcladas en un solo texto se pude observar que en algunos
articulos las écfrasis de obras plésticas eran intrusiones que los complementan, pero en
otros las écfrasis eran el componente textual. Ejemplos de lo primero es “El monumento a
Enrico Martinez”, “Dante. Estatua de Epitacio Calvo”, “Un escultor. Primitivo Miranda” y
“Revista Artistica. 1894”; de lo segundo “Un almanaque con grabados”, “La Academia de
Bellas Artes”, “La exposicion de pinturas en el Hotel del Jardin” y el “Salén de Paris”. De
lo anterior, puede deducirse que la pintura —y, a veces, el grabado que la representaba— era
el medio artistico que agradaba mas a Gutiérrez Najera, pues, como se explicard mas
adelante, la relacionaba con el color, la expresion y la movilidad. Como veremos a

continuacion, mientras la estatuaria le dio pie para la reflexion estética del arte, la pintura

fue mas propicia para la creacion narrativa ecfrastica.

POSTULADO ESTETICO DE LA ESTATUARIA

Para el presente apartado he considerado los articulos en los que Manuel Gutiérrez Najera
conceptualiza el arte de la estatuaria, y en el que son referidas las estatuas de Dante, del
general Carlos Pacheco y de Cuauhtémoc, asi como el monumento a Enrico Martinez.

Es importante mencionar que una de las caracteristicas de la critica de nuestro autor es
que expone elementos generales del arte, para después, enaltecer o denostar el arte del pais.
En otras palabras, su critica de arte comienza con un enfoque que toma como referente los
valores del arte occidental para evaluar el arte del pais, va de lo universal a lo particular.

En el articulo “Dante. Estatua de Epitacio Calvo”, Manuel Gutiérrez N4jera construye
primero tres etapas en el desarrollo de la estatuaria, y culmina particularizando en la obra
del escultor mexicano. Este mismo recurso us6 en “Revista Artistica”, en la que menciona

la escultura egipcia, en especifico una estatua al guerrero Memnon, para después aludir a la
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obra de estatuarios mexicanos como Miguel Norefa y Gabriel Guerra. Es relevante advertir
que en estos dos articulos, uno de 1882 y el otro de 1894, las ideas en cuanto a la estética de
la estatuaria permanecen, pero la perspectiva sobre la produccion de la escultura en el pais
cambia considerablemente.

De las tres etapas del arte, afirma que durante la griega predomino la escultura, mientras
que en la Edad Media fue el arte pictorico religioso. Sobre éste hablaré mas extensamente
en el siguiente capitulo. A continuacion resumiré las caracteristicas de cada una de las
etapas en que divide Gutiérrez Najera su explicacion del proceso de la estatuaria, para que
se pueda comprender la presencia de esta vision estética en los articulos del Duque Job.

La primera etapa del arte estatuario, caracterizada por Manuel Gutiérrez Najera como de
“reproduccion de la belleza plastica”,* fue la de la cultura griega; en ella, la hermosura y la
fuerza fueron los “supremos arquetipos”. Por esa razon, durante este periodo no hubo
representaciones de cuerpos “demacrados por el ayuno o la abstinencia, ni esas virgenes de

formas impalpables”,*®

representaciones que si estuvieron presentes en el arte virreinal
religioso en México. Por lo anterior, las esculturas griegas buscaron representar la salud y
la juventud para lograr asi la presentacion de la hermosura y la fuerza.

Para la estatuaria griega, segun Gutiérrez N3jera, lo mas importante era la belleza de la
forma para representar la perfeccion de los dioses griegos. En un primer momento, el
Duque Job alude ampliamente a la importancia de la escultura griega a la que le adjudica
movimiento y expresion:

todo se mueve, todo resplandece, todo canta; pero de esos labios y de esas bocas que
sonrien surge la oda de alas inflamadas o el himno del amor y de la vida; nada hay
severo ni inflexible en esos cuerpos que el sol de Grecia rodeo de sus calientes

resplandores y que viven la vida eterna e inmutable de los dioses. La estatuaria
nacid6 y debid6 nacer cuando la forma humana hubo alcanzado aquel

45 M.G.N., “Cartas a Junius”, fechada el 24 de julio de 1883, en La Libertad, aio VI, nim. 165 (24 de julio
de 1883), p. 1, recogido como “Dante. Estatua de Epitacio Calvo” en Manuel Gutiérrez Néjera, Obras XV.
Arte. Viajes. Espectaculos (1880-1894), en prensa.

* Idem.
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desenvolvimiento majestuoso; sangre nueva, caliente y como purpura corria por las
hinchadas venas de esos supremos arquetipos de hermosura.*’

Sin embargo, en un segundo momento, alude a lo estitico de la fisionomia en la
estatuaria antigua, pero lo justifica de la siguiente manera:
[...] debemos simplemente convenir en que esa inmovilidad de las fisonomias se
explica, en la estatuaria griega, por el concepto que tenian los griegos de la dignidad
humana, y con mayor razén, de la que atribuian a sus deidades. La impasibilidad y
la serenidad, lo mismo para ellos que para los otros pueblos del Oriente, lo mismo
para los epicureos que para los estoicos, constituian el ideal supremo, y poco
importa que unos las designaran con el nombre de ataraxia y otros con el de
apathia, si la idea connotada por estos dos vocablos era idéntica. Consideraban que
las pasiones no eran dignas del hombre, y tal creyendo, menos habian de suponerlas
en los dioses.*®
Aqui reitera una idea expresada casi dos décadas atras, en “El arte y el materialismo”,
que el arte no podia reproducir pasiones.
La segunda etapa de la estatuaria se origino con el arte religioso durante la Edad Media,
periodo en el que:
iPan, el gran Pan, murid!, queda vacio el Olimpo y los altares de los dioses caen
hechos pedazos; el arte se renueva y se transforma; ya no es el ciego adorador de la
Naturaleza, ya no es la forma eternamente muda: en el dnfora cincelada de la
Antigiiedad se derramé esa rica esencia que se llama espiritu.*
En el texto dedicado a la estatua de Dante, el autor primero utiliza un referente pagano

para explicar los inicios de la estatuaria: “Diana mir6 sus formas celestiales en el espejo

movedizo de las aguas, y quedé como extatica de asombro. De aquella admiracion nacio la

Y7 Idem.

* M. Gutiérrez Najera, “Revista artistica”, en Primer Almanaque Mexicano de Arte y Letras para 1895,
publicado por Manuel Caballero, ilustraciones de Jesis Martinez Carrion y Ricardo Iriarte. México, Talleres
de Tipografia, Litografia y Encuadernacion de Francisco Diaz de Leon, sucesores, 1894, pp. 9-15, loc. cit., p.
11, recogido como “Revista artistica. 1894” en Manuel Gutiérrez Najera, Obras XV. Arte. Viajes.
Espectaculos (1880-1894), en prensa.

49 M.G.N., “Cartas a Junius”, fechada el 24 de julio de 1883, en La Libertad, aio VI, nim. 165 (24 de julio
de 1883), p. 1, recogido como “Dante. Estatua de Epitacio Calvo” en Manuel Gutiérrez Néjera, Obras XV.
Arte. Viajes. Espectaculos (1880-1894), en prensa.
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estatua™;”” y después, para explicar el nuevo periodo, toma un referente cristiano: “Eva

. . . . 51
mira sus formas en el rio y advierte con rubor que esta desnuda”.

El arte cristiano de la Edad Media “menosprecia la forma y se enamora ardientemente
del espiritu”;>* durante esta etapa, el lugar de la escultura como arte privilegiado desaparece

« . ..
porque no es capaz de representar “los vagos arrobamientos del amor divino, las poderosas
luchas con la carne, el olvido del mundo y el supremo sacrificio” que si representa la
pintura. Manuel Gutiérrez Néjera advierte una menor produccidon escultorica, idea que
relaciona con la mala produccion en México de “santos de pacotilla”, a los que se referira
mas adelante.

La tercera etapa que refiere Manuel Gutiérrez Najera fue la del Renacimiento; en este
momento se regreso a los ideales griegos y aparece nuevamente el interés por la escultura,
pero:

[...] viene el Renacimiento y con él vuelven los grandes ideales griegos y romanos;
alma y forma se unen estrechamente, dando ser a esas maravillosas virgenes
cristianas que tanto se asemejan a las diosas [...]; la escultura, revistiendo con las
herculeas formas de un atleta al Moisés de la Biblia y expresando las congojas y
angustias de la muerte en el cuerpo descoyuntado de los crucifijos. La eterna ciega
ve, la eterna muda tiene voz y habla.>*

Asi, durante el Renacimiento, estd presente la union de forma y expresion, pero se
favorece la forma. Para Manuel Gutiérrez N4jera unicamente con la incorporacion de las
dos partes (forma y expresion), se logra la composicion integra que buscaba en la escultura.
Es significativo que, aunque Dante sea anterior al Renacimiento, Gutiérrez Ngjera utilice su
figura como ejemplo contundente de esta sintesis estética.

(Como expresar con el marmol frio ese caracter que resume y que compendia las
pugnas religiosas y politicas de la Edad Media? Yo no lo s¢; pero el hecho es que el

0 Idem.
! Idem.
>2 Idem.
33 Idem. Los subrayados son mios.
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escultor ha conseguido ese ideal. Esa frente medita, esa boca habla y esos ojos ven.
Ese es el Dante como yo lo habia sofiado.>

A pesar de que en un primer momento la estatua de Dante parece corresponder con la
estética renacentista que el autor postula, agrega una nueva caracteristica: “esa frente
medita”; la obra, no sélo es forma y expresion sino que representa las ideas y el caracter de

55
Dante, el poeta.

En la critica de El Duque Job hay una evolucion entre las distintas etapas de la
estatuaria. En la primera, la griega, la escultura es “la eterna ciega” y “la eterna muda”; en
el arte renacentista “La eterna ciega ve; la eterna muda tiene voz y habla”; ya en el arte
mexicano del siglo XIX, la estatua tiene boca y habla, tiene ojos con los que mira y, ademas,
una frente que medita. La obra no solo expresa una idea, sino que también hace meditar al
espectador, porque muestra las ideas de Dante. S6lo de esta manera la escultura causa un
efecto en el publico.

Después de construir ese recorrido por etapas de la estatuaria, e inscribir la obra de
Epitacio Calvo en el arte de occidente —puesto que retine esas caracteristicas estéticas—,
Gutiérrez N§jera sefialard en otro articulo, de 1894, las limitantes de esta forma expresiva,
especificamente en nuestro pais:

La escultura, incapacitada para expresar en formas asequibles para el vulgo los
arrobos y los anhelos del espiritu, vivié supeditada al rico arte pictérico, mas de
nuestra cristiana religion y mas de nuestra raza no abundante en modelos de
hermosura. Los escultores dedicabanse a levantar sepulcros, mausoleos, a esculpir
estatuas yacentes o, profanando y envileciendo el arte de ellos, a tallar en madera

ridiculas figuras de santos, diferentes en el color y corte de los trajes, en el tocado y
atavio, pero iguales en la expresion seca y monotona del rostro. Unos con mitras,

> Idem.

> En el siglo XVIII se buscan formas para que en el género del retrato se visualizaran dos aspectos: la
mente y el cuerpo. Asi, la fisionomia se relacionaba con sintomas o indicadores que se unian con la identidad
del retratado. A partir de la segunda mitad del siglo XIX, el concepto de la identidad subjetiva se ve
cuestionado paulatinamente por los siguientes acontecimientos: El analisis histérico de Marx, quien enfoca la
identidad individual no como auténoma, sino determinada por aspectos socioecondmicos; la teoria de la
identidad de Freud, la teoria sobre el lenguaje y la constitucion de la identidad de Lacan, la distincion que
hace Husserl del sujeto intelectual y el objeto material, y la teoria de la individualidad derivada de la genética
de Darwin (Irene Artigas, Galeria de palabras, p.125).
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con cascos otros; €ste con la sotana blanca de los dominicos, aquél con manto regio;
pero todos igualmente desabridos y falsos, todos santos de oficio y pacotilla.>®

La escultura favorece la belleza de la forma; el arte religioso abandona la belleza de la
forma y por medio de la pintura representa la belleza del cuerpo demacrado, “los arrobos y
los anhelos del espiritu”. Asi, Gutiérrez Najera favorece la produccion de arte pictérico, ya
que justifica la poca produccion de estatuas en el pais por falta de modelos; elemento que
Gutiérrez Nijera alude por los modelos clasicos que predominaban en el pais,
contraponiéndolo con el arte de tematica indigena.

Critica ya no el arte escultorico como tal, sino el papel del escultor, quien profana su
trabajo al tallar “ridiculas figuras”, todas muy similares y sin la estética que Gutiérrez
N4jera buscaba. Al hacer referencia a la sobreproduccion de estatuas religiosas en México,
alude al arte griego cuyas esculturas representaban dioses; en cambio, en el presente de su
escritura, éstas habian sido sustituidas por héroes, y explica:

Y la razon es obvia, porque el héroe es el semidios, es el hombre que sobresale de
entre los demas, y los domina y los subyuga y los arrastra [...]. El héroe [...] se
presenta casi desnudo, luciendo sus recios musculos, el pecho, los formidables
hombros y las piernas, al par gruesas y agiles. Ese es el tipo que se perpetuard en
bronces y marmoles; ése es del estatuario. También de éste son los principes, los
soberanos, los magnates, no porque ellos sean siempre dignos de que la admiracion
les erija estatuas, ni mucho menos porque sean hermosos, sino porque /a adulacion
se complace interesadamente en presentarlos hermoseados con la arrogancia y
pompa de los césares y de los antiguos vencedores.”’

Manuel Gutiérrez N4jera sefiala que la escultura, presente en las artes de nuestro pais,
tenia un objetivo politico, porque era producida bajo el patrocinio del gobierno. Esa

realidad rompe con la idea que postuld en “El arte y el materialismo”, acerca de que el

verdadero arte no debia tener un objetivo que no fuera lo bello. También alude a la practica

0 M. Gutiérrez Néjera, “Revista artistica”, en Primer Almanaque Mexicano de Arte y Letras para 1895,
publicado por Manuel Caballero, ilustraciones de Jesis Martinez Carrion y Ricardo Iriarte. México, Talleres
de Tipografia, Litografia y Encuadernacion de Francisco Diaz de Leon, sucesores, 1894, pp. 9-15, loc. cit., p.
11, recogido como “Revista artistica. 1894” en Manuel Gutiérrez Najera, Obras XV. Arte. Viajes.
Espectaculos (1880-1894), en prensa.

7 Idem.
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de representar personajes conocidos por sus contemporaneos,™ lo cual impedia al artista
crear con libertad, porque debia respetar las caracteristicas propias de la persona que iba a
representar, asunto que muestra la tensidn entre una estética realista y una mas

expresionista:

El escultor tiene que dar a las estatuas de ellos el parecido necesario. No le es dado
fantasear ni representar al personaje tal como se lo figura, por las condiciones
morales que lo singularizaron. Otros grandes hombres tienen leyenda; los nuestros
no, nada mas tienen historia. No los vemos agrandados ni embellecidos, sino tal
como fueron; y ni aun eso muchas veces, porque estan centelleantes todavia los
fanatismos y los odios que encendieron.”

Ecfrasis de esculturas

Concuerdan con las caracteristicas anteriores las estatuas de Cuauhtémoc y del General
Carlos Pacheco; al hablar de la primera, Manuel Gutiérrez N4jera aprovecha para hacer
una critica sobre la seleccion del tema representado, que contrastaré mas adelante con la
que dedica a la del monumento a Enrico Martinez:
[Miguel] Norefia, en su Cuauhtémoc, hizo la estatua del Gnico héroe mexicano que
tiene el caracter gentilico de semidids. Cuauhtémoc no es, propiamente hablando,
héroe nuestro, porque la raza mezclada y no la india, es la que prepondera en la
nacion y determina nuestra nacionalidad; pero si es héroe de esta tierra y honra y
decoro del linaje humano.®
Acerca de la segunda obra, alude a las caracteristicas fisicas del General Pacheco y al

talento que tuvo Gabriel Guerra al representarlo: “Faltaban al general Pacheco, como es

bien sabido, el brazo derecho y la pierna izquierda. Pues bien, a pesar de esto, Guerra supo

% Este fenémeno ocurrié en toda Iberoamérica durante esa época. La escultura monumental vino a cubrir
varias necesidades de los gobiernos y nuevos paises. Contribuy6 a la urbanizaciéon simbolizando el adelanto
cultural y expres6 emblematicamente la obra publica a través de la transformacion estética de las ciudades (cf
Rodrigo Gutiérrez, “La pintura y escultura en Iberoamérica, 1800-1925”, en Historia del Arte
Iberoamericano, p. 15).

% Manuel Gutiérrez Najera, “Revista Artistica. 1894” en op. cit., pp. 11-12.

 Ibidem, p. 12.
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dar a la figura de aquel heroico mutilado, gallardia y arrogancia, sin menoscabo de la
verdad o exactitud del parecido”.®' Asi, con los adjetivos anteriores, esta escultura cumple
lo que El Duque Job buscaba en el arte, el embellecimiento de la forma y la expresion. No
obstante, falta el tercer elemento que si encontramos en el Dante: causar un efecto en el
espectador; en ese caso, la “meditacion”. Empero, Gutiérrez N4jera pondera la manera en la
que el escultor logr6 expresar la gallardia y la arrogancia del general.

Las écfrasis de las estatuas del General Carlos Pacheco y de Cuauhtémoc son
textualmente muy reducidas en comparacion con otras, y se refieren precariamente a ciertos
aspectos de las obras. Las dos écfrasis se crearon con el propdsito de aludir al talento del
artista que las creo.

La estatua de Carlos Pacheco es evaluada de manera positiva ya que oculta los defectos
del modelo que presento, logrando asi la belleza de la forma, la estética que se buscaba en
la etapa griega; ademds la obra consigue expresar el cardcter heroico del general,
expresividad por la que Gutiérrez N4jera la considera como una obra superior a las estatuas
que se elaboraban por “encargo” —forma de produccion que también practico—, pero no de
una institucion religiosa:

El general Pacheco estd de pie; la capa prendida al hombro va cayéndole
airosamente hacia la izquierda y cubre con arte los dos miembros de que carece la
figura. Tal estatua si es obra de arte y no de encargo y pacotilla, como las que suelen
improvisar algunos escultores.”

Es relevante no perder de vista que esta estatua fue mencionada en el mismo articulo en
el que se cita la estatua de Cuauhtémoc. Asi, el Duque Job, centra su critica no sélo en los
valores estéticos de la estatuaria de su tiempo, sino también en los personajes que las obras

representaban.

! Idem.
%2 Idem.
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Al referirse a la escultura de Cuauhtémoc, Gutiérrez Néjera afirma que su posicion y
direccion es muy parecida a la que fue erigida en Tebas, en memoria de Memnodn. Esta
comparacion permite inferir el elogio de la de Cuauhtémoc, pues la califica como “gran
figura”, siempre alumbrada por los primeros rayos del dia y con “todas las apariencias de la
vida. Cree uno que va a andar, hendiendo el aire”.*> Aunque, esta esculpida correctamente y
se muestra la belleza de la forma, la figura “estd muda, inerme e impasible, como la raza
que personifica hermosamente”. Si bien Gutiérrez N4jera critica la inmovilidad de la obra,
no es ésta una falla del artista, sino del tema de la estatua, que desde la perspectiva
najeriana, muestra las caracteristicas de “la raza que personifica”.®* La critica si bien
muestra la belleza de la forma al compararla con la estatuaria egipcia, y logra personificar
la raza indigena, resalta su inmovilidad y la poca expresividad de la obra; el tema de la
escultura deja su impronta como problema de dudosa resolucion.

En ese mismo articulo regresa al tema de los héroes, y menciona que el Cuauhtémoc es
“la estatua del unico héroe mexicano que tiene el cardcter gentilico de semidiés”, pero
aclara que no es propiamente un héroe de la nueva patria, ni de la nueva nacidn, porque si
esto fuera asi, debid de haber sido presentado como un modelo mixto —como lo indica en el
texto dedicado al monumento a Enrico Martinez—, que mezcla la raza indigena y la
espafiola, que “es la que prepondera en la nacion y determina nuestra nacionalidad”.®®
Enseguida deja claro que, como personaje histérico, Cuauhtémoc “si es un héroe de esta
tierra”.%

Si la estatua de Cuauhtémoc, en cuanto a su forma, cumple con la técnica escultorica,

personifica solo a la raza indigena, por lo que no representa a la nueva nacion, de tipo

mixto, como si lo hace la de Enrico Martinez, a la que dedica la siguiente écfrasis.

83 Ibidem, p. 10.

64 Una critica muy parecida la encontramos en la crénica de Tablada acerca de las estatuas de los llamados
Indios verdes, develados en el Paseo de la Reforma (José Juan Tablada, “Los colosos del Paseo”, en Obras VI.
Arte y artistas, p. 49).

:Z Manuel Gutiérrez Najera, “Revista Artistica. 1894 en op. cit., p. 12.

Idem.
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Se trata de la escultura que remata el monumento a Enrico Martinez, y que simboliza a
la Ciudad de México. Con frases que describen la escultura resaltando “el gallardo conjunto
de la composicion”, el “tipo mixto”, la “correccion ateniense de las lineas” y “el arte con el
que estan tratados los ropajes™: la critica presenta las caracteristicas de la bella forma.
Después, se subraya la expresividad: la altivez, la nobleza y la fiereza de la mujer-ciudad.
Forma y expresion son dos elementos que Gutiérrez Ndjera busca en una obra completa;
ademas, el autor enfatiza la intencion ecfrastica pues alude a dos tipos de representacion
artistica: la escultorica y la literaria, al afirmar que la obra es “tan acabada y donairosa
como una estrofa heroica de la /liada”.

Después de evaluar la estatua con parametros del arte clasico al referirse a la correccion
ateniense de las lineas y de los ropajes, fragmenta los elementos observados en la escultura:
ropaje, corona, cabeza y cuello.

Como ya se dijo, la estatua es la representacion simbdlica de la Ciudad de México; la
écfrasis muestra una mujer-ciudad en desarrollo. Manuel Gutiérrez Najera concluye: “Es la
mujer en el mediodia de la vida, en el pleno equilibrio de sus facultades y en el arménico
desarrollo de sus formas”.®” El autor engloba en esa frase sus observaciones y califica a la
mujer-ciudad, que es donde se concentra la perspectiva del autor, y donde radica el objetivo
de la écfrasis: la Ciudad de México esta “en el pleno equilibrio de sus facultades” y sobre
todo en el “desarrollo de sus formas”.®®

La écfrasis de la estatua de Dante se divide en dos partes: la primera describe
detalladamente la escultura y hace hincapié en su forma: “rostro austero de severas lineas;

pomulos salientes y mejillas demacradas, frente dilatada y espaciosa™;®” de inmediato se

7 M. Gutiérrez Néjera, “El monumento a Enrico Martinez. Nuestras ilustraciones”, en EI Noticioso
llustrado, nim. extraordinario por el primer aniversario del periddico (30 de agosto de 1881), p. 2, recogido
como “El monumento a Enrico Martinez” en Manuel Gutiérrez Néjera, Obras XV. Arte. Viajes. Espectdculos
(1880-1894), en prensa.

5 Idem.

69 M.G.N., “Cartas a Junius”, fechada el 24 de julio de 1883, en La Libertad, aio VI, nim. 165 (24 de julio
de 1883), p. 1, recogido como “Dante. Estatua de Epitacio Calvo” en Manuel Gutiérrez Néjera, Obras XV.
Arte. Viajes. Espectaculos (1880-1894), en prensa.
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alude a las pupilas y olvida referirse a la obra para centrarse en el personaje de Dante:
“hundidas las pupilas que sondearon con su vista de aguila el seno cavernoso del Infierno;
asi es, asi es el Dante”.”’ Después de esta fusion entre obra escultorica y personaje,
continua describiendo la forma de la escultura “todo es adusto y rectilineo en esa gran
figura quieta: desde las duras lineas del perfil, hasta los pliegues de la tinica talar, en cuyas
fimbrias se ha pegado el polvo de las calles de Ravenna”, al mencionar las calles de esa
ciudad, regresa al personaje historico. Manuel Gutiérrez N4jera utiliza frecuentemente en
sus écfrasis, la fusién entre la obra y el personaje representado, para acrecentar la
percepcion del logro artistico.

Una vez maés deja de referirse a la forma de la escultura y como mencioné en la écfrasis
del Monumento a Enrico Martinez, éstas concluyen en la mayoria de las veces con una
frase aseverativa o con una pregunta. La écfrasis de la estatua de Dante termina con la
siguiente clausula “Ese es el Dante: ese hombre oscuro vuelve del Infierno”.

Pese a la ambigiiedad, en general, de sus criticas sobre la escultura, en el articulo
dedicado a la estatua de Dante puede percibirse un gusto estético, ya que la obra logra
mostrar lo que ¢l identifica como “expresion” o “espiritu”, que transmite la importancia que
este personaje tuvo en la historia, como precursor de pensadores y artistas como

Magquiavelo y Miguel Angel. La écfrasis prosigue:

Nada habia escultural ni plastico en ese hombre, cuya frente irradia con todos los
centelleos de la Edad Media; sus carnes estan flacas, palidas y maceradas por el
ayuno; un ropaje talar lo cubre por completo, ocultando las miserias del cuerpo,
todo huesos; la vida se concentra en la espaciosa frente y en los ojos que han
conservado, por efecto de un espejismo misterioso, las claridades rojas del Infierno:
no es un cuerpo, es una sombra; no es un organismo, es una idea; no ve, escudrina;
no habla, medita; y ese pensamiento que dibuja su negro espectro en la boveda
majestuosa de la frente, es el que va a interpretar y reproducir el estatuario, dando
color al marmol y poniendo luz en el oscuro fondo de esas pupilas apagadas.”

™ Idem.
1 ’
" Idem. Los subrayados son mios.
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Con el fragmento anterior, podemos inferir, que la estatua logra cumplir con la estética
de Gutiérrez Najera, porque transmite la complejidad del personaje que representa. La
estatua ya “no es un organismo, es una idea”; me parece importante recalcar esta frase,
porque en “El arte y el materialismo” Manuel Gutiérrez N4jera explica el arte como reflejo
de lo bello, y esto se logra cuando la obra deja de ser un objeto material y se convierte en el
reflejo de una idea. En esta misma écfrasis afirma que la obra no s6lo ve sino que
escudrifa, medita y piensa.

Para el critico, la estatua logré expresar “la vida interna y la agitacion intelectual” que
representa Dante Alighieri, a pesar del lugar secundario en el que Gutiérrez Najera tenia a
la escultura como medio para poder alcanzar lo que denomina como “espiritu™;’* tanto es
asi que finaliza la écfrasis elogiando la obra tal como cité paginas atras, pero que

reproduzco para subrayar su importancia.

(Como expresar con el marmol frio ese caracter que resume y que compendia las
pugnas religiosas y politicas de la Edad Media? Yo no lo s¢; pero el hecho es que el
escultor ha conseguido ese ideal. Esa frente medita, esa boca habla y esos ojos ven.
Ese es el Dante como yo lo habia sofiado.”

El critico modernista adjudica a la estatua de Dante caracteristicas pictoricas como color
y luz, estos dos elementos, como se vera mas adelante son relevantes para la estética del
escritor.”*

Aunque la escultura era considerada por Gutiérrez Najera como una manera de
embellecer la forma, puedo afirmar que tuvo preferencia por la pintura. Empero, las
estatuas que se aluden en este capitulo son congruentes con la estética del autor: la

presencia de la belleza, que se encuentra en la forma o en la expresion.

72 En la época se discutio la relevancia entre esta caracteristica, pero la identifiqué en articulos que referian
a la pintura como se verd mas adelante.

7 Idem. Los subrayados son mios.

™ Es importante mencionar que otra écfrasis de escultura fue la de Lord Byron, pero al ser una obra que
solo conocid en grabado, decidi colocarla en el apartado de imagenes.
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Puedo concluir que cuando el referente de la obra escultérica es un personaje historico
del pais —como ocurre con el general Carlos Pacheco o con Cuauhtémoc—, la écfrasis se
acerca mas a una simple descripcion que a una creacion literaria. En esos casos su critica se
apega mas a una critica objetiva, al utilizar términos como lineas, composicion, ropaje
clasico, etcétera. Puedo inferir que existe una relacion entre el conocimiento que el

receptor-lector podia tener del referente y el grado de libertad de creacion ecfréstica.

POSTULADO ESTETICO DE LA PINTURA

Los articulos de critica de obras y artistas, seleccionados para el analisis de las écfrasis,”
mantienen ideas ya defendidas en “El arte y el materialismo”, en el que Gutiérrez Najera
dedica uno de sus apartados a la pintura.

En el ensayo de 1876 el autor contrapone dos tipos de composicion pictérica: la que
hace una “transformacion de los objetos” y la que elabora una “fiel imitaciéon de la
Naturaleza”; esto puede extrapolarse al proceso mismo de creacion literaria que Manuel
Gutiérrez Najera empleaba para elaborar sus textos, que era: el espectador-artista debia
interpretar lo que estaba viendo, ya fuera de la Naturaleza, o como en este caso, a partir de
una obra pictorica. Esto queda de manifiesto cuando el autor invita al lector a que imagine

dos formas de “imitacién” del cuadro de Jan Brueghel, E/ jardin del Edén.

El primer paraiso con que nos encontramos es una fotografia de la verdad material:
Adan y Eva estan realmente en cueros, y se les tomaria por una pareja feliz que se
bafa en una posesion particular. Las plantas y los arboles podrian ser clasificados
por un boténico, tal es la propiedad y minuciosidad con que estan reproducidos; un
jardinero podria formar un ramo de las flores que se le pidieran; [...] Pero después
de haber admirado todo esto con los ojos de la cara, echais de ver que no se ha
asomado a ellos vuestra alma. Todos aquellos seres estan como enjaulados en el
cuadro; el pais tiene el apacible aspecto de un jardin inglés; el cielo es tal como
vosotros lo desedis para un dia de campo, mas no como debid ostentarse en el
despertar de la creacion, y aquel Padre Eterno que se asoma entre nubes es un

™ Para el presente analisis consideraré los articulos “La Academia de Bellas Artes” (1883), “La
exposicion de pinturas en el Hotel del Jardin” (1888) y “Revista Artistica. 1894”, recogidos en Manuel
Gutiérrez Najera, Obras XV. Arte. Viajes. Espectdculos, en prensa.
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apreciable modelo que por un duro se aparece a voluntad en las casas de los
mortales. [.....] El segundo paraiso deja en cambio mucho que desear como fiel
imitaciéon. No se comprende bien qué arboles son aquellos; hay acaso algun le6én
con peluca y algun elefante que tiene grandes narices en vez de trompa; hay faltas
de correccion en el dibujo y gran escasez de detalles: empero, la composicion es
grandiosa; los pajaros cortan el aire, los brutos corren por la pradera mostrando su
variedad infinita y como negandose a la servil imitacion; el aire y la luz lo bafian
todo en olas de color y de alegria, modificando y transformando los objetos.”®
De esta forma, Manuel Gutiérrez Najera muestra al lector dos estéticas antagonicas. La
primera, que mas agrada al vulgo, retrata “fielmente todos los ejemplares”, animales,
elementos naturales, etcétera. Parecen ser una “fotografia de la verdad material”; pero su
opinidn queda clara al terminar su critica: “Dios, que hizo el original, no ha dado una sola
pincelada en la copia”.”” Asi expone que, desde su punto de vista, el objetivo del arte no es
la imitacion de la Naturaleza, sino la creacion de la belleza a partir de la idea y del
pensamiento que nos produce el arte. El segundo cuadro “deja, en cambio, mucho que
desear como fiel imitacion” y tiene “faltas de correccion en el dibujo y grande escasez de
detalles: empero, la composicion es grandiosa”; culmina esta postura estética con el
ascencionismo reiterado: “la obra del artista se eleva hasta la grandeza de Dios”.”®
En cuanto a la técnica pictorica, Gutiérrez Najera admiraba, sobre todo, el uso de la luz
y de los colores, que logran expresar vida en el cuadro; por ello culmina asi la écfrasis de la
pintura de Brueghel: “;Luz, color, vida! jToda la paleta del pintor y todo el genio del
artista, puede emplearse en la imitacion de tantos seres y objetos, y en la expresion de la
Omnipotencia divina!””
Gutiérrez Najera, por lo general, resalta en sus textos esos elementos en las obras

plasticas que le agradan, o incluso afiade color a las obras que lo necesitan o no lo tienen,

como en el caso de los grabados. En otras palabras, tal como sefialaron otros criticos de arte

7 Manuel Gutiérrez Néjera, “El arte y el materialismo™, en Masiana de otro modo, p. 28. Los subrayados
son mios.

7 Idem.

8 Idem.

™ Idem.
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. 80 . :

el color da vida a la obra™ y es el detonador para la concepcion emocional y el logro de la
. . L. 1
experiencia estética.®

Las ideas de Manuel Gutiérrez N4ajera expresadas muy tempranamente, en 1876, se
reafirman con el paso del tiempo y las volvemos a encontrar en los articulos sobre arte,
especificamente en aquellos donde recurre a la écfrasis. Ese primer texto tedrico sobre
estética me ha dado luz para la interpretacion de sus articulos.

En el articulo “Revista Artistica. 1894”, no obstante que alude a la estética e historia de
la escultura, el autor favorece al arte pictérico por ser un medio artistico mas expresivo:

En tales condiciones, la escultura tenia por fuerza de llevar vida precaria. Porque la
escultura es la divinizacion de la forma; la escultura es pagana; la escultura agiganta
al hombre en el Moisés de Miguel Angel, o lo hermosea en el Apolo; pero no puede
expresar lo que solo se expresa bien con la mirada, el éxtasis, el ensuerio, el amor
sobrehumano de una Santa Teresa de Jesus, la belleza del cuerpo demacrado, el
triunfo del espiritu sobre la materia.*

Como se infiere de la cita anterior, la cualidad més apreciada del arte en la critica
najeriana es la belleza, y ésta no se lograria plenamente en la escultura, porque la presencia
de lo material le estorbaria. Por ello, Gutiérrez N4jera muestra la preferencia de la pintura
sobre la escultura.

Aunado a la exigencia de que la pintura no sea la simple imitacion de lo que se ve, sino

su transformacion estética, el autor alude al uso especifico de la luz y a la eleccion de los

colores, que se relacionan con la representacion del ensueiio, del amor y del éxtasis:

% Advierto que la similitud de ideas entre Diderot y Gutiérrez Najera, se advierte en el Comentario al
ensayo de la pintura, en el que Diderot adjudica a lo colorido un impacto en la sensibilidad del espectador.

81 «E] dibujo, el boceto, es ciertamente el fundamento, pero no lo sustancial. A la pintura pertenece la
coloracion, que es ella misma dibujo; es eso lo que primero proporciona el acabamiento de la expresion”
(Hegel, Lecciones de estética, apud Marco A. Werle, “La cuestion del colorido en la pintura: Hegel frente a
Goethe y Diderot”, en Estudios Filosoficos, Sao Paulo, Universidad de Antioquia, junio, 2012, num. 45, p.
125).

%2 M. Gutiérrez Néjera, “Revista artistica”, en Primer Almanaque Mexicano de Arte y Letras para 1895,
publicado por Manuel Caballero, ilustraciones de Jesis Martinez Carrion y Ricardo Iriarte. México, Talleres
de Tipografia, Litografia y Encuadernacion de Francisco Diaz de Ledn, sucesores, 1894, pp. 9-15, loc. cit., p.
11, recogido como “Revista artistica. 1894” en Manuel Gutiérrez Najera, Obras XV. Arte. Viajes.
Espectaculos (1880-1894), en prensa.
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Pero, jcon qué talento y con qué belleza! Siempre anima a esas figuras un halito
divino; siempre encarnan algo ideal; siempre son como simbolo de amor y de
consuelo. La luz que alumbra, por ejemplo, a su Martir cristiana es una luz
sobrenatural. No es de luna, ni es de sol: jes de mirada de Dios!*

Esta luz celestial se menciona también en las écfrasis de The light of the World de
William Hunt, y Cristo en el Camino de Emaus. Al considerar que la obra pictorica ha
cumplido con su objetivo, que es la belleza que permite estar en contacto con lo divino,
pues es su reflejo, la obra es calificada como arte.

Al ser la pintura un arte que convoca la mirada, el uso de los colores se torna de gran
importancia:

jComo ama el color y como me gusta que lo ame! Esta “fiesta de los ojos”, jno es
lo esencial en la pintura? Para mi, el sefior Gamboa Guzman es ante todo y sobre
todo un gran decorador, y como decorador no le encuentro rival entre nosotros. Si
aqui tuviéramos palacios, y proceres mecenas, y magnates que comprendieran la
pintura, fuera del retrato, el sefior Gamboa Guzman dejaria obras descendientes en
linea recta de la Apoteosis de Venecia, de Pablo el Veronés. jQué magnificencia hay
en sus tonos! jQué opulento es su pincel! jQué musa la suya, tan semejante, si
queremos darle forma, a la reina de Saba! Hay pintores que ven gris: el sefior
, .. 84
Gamboa Guzman ve color de iris.®

A diferencia del desprecio que la pintura tendra, como arte colorido, para la segunda
generacion de modernistas,* la importancia de las pinturas de Gamboa Guzmén, para
Manuel Gutiérrez Najera no solo radica en las tonalidades de su paleta, sino en que los
colores crearan y expresaran sensaciones. Por ello, cuando alude a los grabados de 6leos,

pasteles y acuarelas en las revistas y almanaques, Manuel Gutiérrez Néjera hace hincapié

en que las obras no pueden ser admiradas completamente sin observar sus colores.

8 El Duque Job, “La exposicion de pinturas en el Hotel del Jardin”, en El Partido Liberal, t. VI, nims.
1006 y 1011 (15 y 22 de julio de 1888), pp. 1-2, loc. cit., p. 2, recogido como “La exposicion de pinturas en el
Hotel del Jardin” en Manuel Gutiérrez Najera, Obras XV. Arte. Viajes. Espectdaculos (1880-1894), en prensa.

8 Idem. Los subrayados son mios.

% En la descripcion que Ceballos hace sobre Julio Ruelas se refiere a que una de las caracteristicas mas
relevantes del pintor es que: “No es el clasico hasta el extremo de creer con Winckelmann que el color, la luz
y el claroscuro no tienen en un lienzo todo el valor que la pureza de las lineas...” (Ciro B. Ceballos, “Julio
Ruelas”, en En Turania, p. 39).
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En la mayor parte de los articulos de arte, pude constatar que hay una preferencia por el
sentido de la vista —mirar para trasformar—, por ello privilegia el uso de la luz, y los colores,
e incluso en los personajes de las obras plasticas suele aludir a los ojos, la mirada y la vista.

Como se vio en el apartado “La critica de arte en Paris”, el color era un elemento que
podia ser admirado desde la sensibilidad de cualquier persona, cosa que no sucedia por
ejemplo con el dibujo, que requeria mayores conocimientos especializados. Me parece que
esta creencia también la compartia Manuel Gutiérrez Néjera, por lo que este elemento no

falta en sus descripciones.

Ecfrasis de pinturas

Con fines analiticos, dividi en dos grupos las écfrasis que cre6 Manuel Gutiérrez Najera:
sobre pinturas nacionales y sobre pinturas extranjeras; y, a su vez, las subdividi en: écfrasis
singulares y écfrasis plurales. Aquellas aluden a una sola obra, las segundas relacionan
varias obras u “objetos” en el discurso literario.

En cuanto a las écfrasis creadas a partir de obras de pintores mexicanos, aqui llamados
nacionales, se cumple el pacto que Luz Aurora Pimentel menciona, por el cual, el lector de
la écfrasis tiene la obligacion de buscar el referente para comparar imagen y texto,*® lo cual
se dificultaba con las écfrasis creadas a partir de obras de factura extranjera.®” Por lo
anterior, adverti que la cercania con el referente, en el caso de las écfrasis de obras
nacionales, repercutia en la escritura del Duque Job. La diferente percepcion de un texto
cuando se tiene el referente visual aludido o no, es un rasgo que hace pertinente el estudio
por separado. En cuanto a la subdivision de écfrasis singulares y écfrasis plurales, la
formulé y adapté de la propuesta de Aron Kibédi, quien analiza el texto y la imagen desde

el punto de vista de la recepcion y denomina como “objetos” la cantidad de imégenes,

% Luz Aurora Pimentel, EI espacio en la ficcion, p. 113.

87 En este apartado inclui dos écfrasis de obras extranjeras The Light of the World, de William Hunt, y La
orgia romana, de Thomas Couture, debido a que las imagenes las pudo visualizar en cromolitografias, lo que
no sucede con las imagenes extranjeras que incluyo en el apartado “Imagenes impresas” en la presente tesis.
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emblemas o carteles que pueden ser analizados singularmente o en forma de serie.* En este

caso adapté lo que nombra como “objeto”, al texto o imagen del que se hace la écfrasis.

1. Ecfrasis de pinturas nacionales-plurales

Las écfrasis que se analizardn a continuacién aparecen en el articulo “La Academia de
Bellas Artes”.*” Son tres écfrasis que se crearon a partir de obras de pintores mexicanos:
Inspiracion de Cristobal Colon (1856), de Jos¢ Maria Obreg(')n,90 Cristobal Colon en la
corte de los Reyes Catolicos (1850), de Juan Cordero y Fray Bartolomé de las Casas
(1875), de Félix Parra. "

La primera écfrasis, Inspiracion de Cristobal Colon, se centra en la minima accion del
personaje, el cual contempla “los dorados lejos del horizonte”. Cristobal Colon esta
configurado inmovil, sentado en una roca esponjosa, lugar que le permite pensar y dar pie a
la inspiracion.

Después la atencion del texto se traslada del personaje de Colon a las gaviotas, mismas
que son inexistentes en el cuadro de Cordero, y que Gutiérrez Najera personifica como
seres pensantes que se cuestionan la identidad del hombre que observan desde lo alto. El
Colon que crea el texto es plenamente moderno y casi anticipa los inventos del siglo XIX,
que se muestran en la siguiente imagen. Colon envidia las alas de las gaviotas, la écfrasis
concluye, “jsu mirada estd creando un mundo!” y esa frase s6lo cobra completamente su
significado parrafos mas adelante cuando termina la écfrasis de la obra de Félix Parra: “la

"’

mirada de Las Casas esta creando un Cielo

8 Aron Kibédi Varga, “Criterios para describir las relaciones entre palabra e imagen”, en Literatura y
Pintura, pp. 109-138.

% El Duque Job, “La vida en México”, en La Libertad, afio Vi, nim. 152 (8 de julio de 1883), p. 2,
recogido como “La Academia de Bellas Artes” en Manuel Gutiérrez Najera, Obras XV. Arte. Viajes.
Espectaculos (1880-1894), en prensa.

% La pintura de Obregén se exhibi6 en Filadelfia y fue muy aplaudida (cf. Ida Rodriguez Prampolini, La
critica de arte en México en el siglo XI1x, tomo 1, p. 8).

°! Estos tres pintores mexicanos fueron elegidos no solo por la relacion tematico de sus obras, sino porque
tuvieron la oportunidad de viajar al extranjero para concluir sus estudios en arte.

95



La siguiente écfrasis alude a la pintura de Cordero,” Cristébal Colén en la corte de los
Reyes Catdlicos. Inicia con la referencia al paso del tiempo: “La nieve de los afios ha
cubierto ya su espesa y antes ensortijada cabellera”; y de esa forma tiende un puente entre
la obra anterior y ésta, en que ya no es el muchacho que estaba sentado junto al mar
pensando en el horizonte, sino un anciano que ha regresado a tierras espanolas. Al describir
a Colon en la corte de los de Reyes Catolicos, con los pajes que ofrendan regalos exdticos,
menciona unos grilletes inexistentes en el cuadro, que permiten al autor evocar la esclavitud
que el pueblo indigena sufrid después del descubrimiento de América: “Los grillos que
sujetan sus pies explican las cadenas que amarraron luego los brazos del inmortal
descubridor”.”® Con esa frase Gutiérrez Najera hace referencia ya no al cuadro, sino al
hecho histdrico.

En Fray Bartolomé de las Casas,’* 1a écfrasis inicia con la exclamacion “;Los indios!”,
para describir después el “fuego del sacrificio”, el “templo azteca”, el hombre muerto que
es la “victima” y la viuda que abraza con dolor al padre Las Casas. Aqui refiere que los
“blancos hilos” del personaje al parecer aluden a una “luz beatifica”, que de nuevo no esta
presente en el cuadro pero que al parecer da pie para que Manuel Gutiérrez Najera centre la
atencion de Las Casas en las manos blancas y nerviosas que sujetan un crucifijo.
Finalmente la écfrasis culmina con la siguiente frase: “jSi la mirada de Colon estd creando
un mundo, la mirada de Las Casas esta creando un Cielo!”. Con esto une las dos écfrasis, y
subraya la divisién entre un mundo material y uno espiritual, tema estético que ya habia

expresado en “El arte y el materialismo” y que reitera en su produccion.

%2 Esta obra fue enviada por el pintor desde Roma para la exposicién de la academia de 1851. Es
considerado como “el primer cuadro de historia con tema americano que vio el publico de la Capital”, que fue
muy conocido no tanto por la calidad de la pintura sino por la visién nacionalista que estaba representando,
una alegoria de la riqueza de América. Es el unico cuadro de Cordero en que aparece el tema indigenista (cf-
Justino Fernandez, Arte moderno y contempordaneo de México. El arte del siglo XIX, p. 65).

% Muy probablemente, la alusion a las cadenas que hace en la écfrasis, haga referencia al boceto exhibido
en la exposicion Colon rehusa que le quiten las cadenas, del pintor brasilefio Horacio Hora.

% Obra que se distingui6 por su actitud en favor de los indios, y que en la Exposicion de 1876 fue criticada
debido a la “desproporcion por el fondo de arquitectura indigena en tonos grises” (Justino Fernandez, op. cit.,
p. 77).
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Asi, en Inspiracion de Cristobal Colon, Cristobal Colon en la corte de los Reyes
Catolicos y Fray Bartolomé de Las Casas, aunque a primera vista el escritor hace una
descripcion mas objetiva de las obras, en realidad deja espacio para la creacion literaria con
el ordenamiento de sus referentes. En esta serie de obras aludidas sucede el efecto narrativo
que Aron Kibédi explica:

Las series de imagenes, por otra parte, estén o no acompafiadas de palabras, tienden
a ser interpretadas como exclusivamente narrativas, ya que exigen que les
dediquemos tiempo y seguimiento. Incluso cuando nada parece ligar efectivamente
los elementos a los que las iméagenes sucesivas remiten, tenemos tendencia a aceptar
la falacia del post hoc ergo propter hoc y a establecer un orden cronolégico y por lo
tanto narrativo.”

De esa manera, estos tres cuadros quedan ordenados cronologicamente en el texto
najeriano; al aludir al primero, se resalta la mirada, el pensamiento y la inspiracién de
Coldn, y se subraya el momento en el que todavia América no habia sido descubierta por
Europa; en el segundo 6leo, Coldn ya es una anciano que esta regresando de tierras lejanas
a la corte espafiola; en el tercero, a pesar de que el personaje Cristobal Colén no esta
presente, se muestra la consecuencia historica: tras la conquista militar, la conquista
espiritual. El cuadro se centra en el indigena asesinado y en el padre Las Casas. Manuel
Gutiérrez N4jera selecciona en ese orden las obras anteriores para reforzar una lectura
cronologica o causal de varios sucesos historicos.

La siguiente serie de écfrasis es la que dedica a el Lechero y la Graziella inmovil, obras
de la pintora Julia Escalante, mencionadas en el articulo “La exposicion de pinturas en el

r 95 96
Hotel del Jardin™.
En la primera écfrasis, Manuel Gutiérrez Ngjera advierte —y me parece relevante— que la

Graziella que esté representada en el cuadro no es el personaje de la novela de Lamartine, o

% Aron Kibédi, op. cit., p.126.

% El Duque Job, “La exposicion de pinturas en el Hotel del Jardin”, en El Partido Liberal, t. V1, nims.
1006 y 1011 (15 y 22 de julio de 1888), pp. 1-2, recogido como “La exposicion de pinturas en el Hotel del
Jardin” en Manuel Gutiérrez Najera, Obras XV. Arte. Viajes. Espectdaculos (1880-1894), en prensa.
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al menos no la representa apegada a la descripcion literaria. En un primer momento, esto
pareceria una critica negativa al cuadro, pero se ve que ese desapego es lo que hace a la
pintura valiosa ante el Duque Job, pues Escalante no imita al personaje de la novela, sino
que crea su propio personaje. En cambio, Gutiérrez N4jera, critica el otro tipo de realismo
de la pintura: la mujer representada es “demasiado sefiorita [...] una Graziella de muy
buena familia”, aludiendo al contexto urbano y aristocrata en que se desenvolvia la pintora
pues, asegura, que para crear a Graziella inmovil, Julia Escalante “mir6 el tipo de su
heroina y lo adapt6” al ambiente en el que ésta vivid. A pesar de que el cuadro muestra “el
medio elegante” en el que fue creada la obra, también declara sentimientos y en esto radica
su belleza: “si quiso expresar en esa figura el sentimiento de abandono y tristeza, no puede
negarse que lo realizd6 completamente”. Recurre a cierto ordenamiento de elementos: ojos,
postura, frente y boca; este recurso es utilizado por el Duque Job cuando describe a una
mujer: “Esta enamorada y esta triste; esto se ve, magistralmente expresado, en sus 0jos, en
su actitud, en su frente, en su boca, en toda ella”.”” Es relevante referir que al igual que en
la estatua de Dante hace alusion a la “frente”, parte del cuerpo donde sitia la expresion de
un sentimiento, que da vida al personaje que representa y que por esto, causa un efecto en
quien contempla la obra.

Tan auténoma llega a ser la representacion de la Graziella de Lamartine de la pintora
Escalante, que Manuel Gutiérrez Najera crea una historia en la que el personaje de la
pintura es una nina que se disfraza: “Esa nifia elegante que por un capricho romantico se ha
vestido de Graziella tuvo de seguro un novio que la abandond, que le ha prometido volver y
que no vuelve”.”®

La segunda écfrasis hace referencia al 6leo Lechero. Gutiérrez Najera juzga que la obra
es “superior como dibujo” a la Graziella. Al parecer esta pintura se acerca mas a la estética

de Manuel Gutiérrez Njjera, ya que la califica como “una de las figuras mejor plantadas y

7 Ibidem, p. 1.
% Idem.
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mas vivas” de la exposicion. Critica la figura principal del cuadro “tampoco y a pesar del
paisaje mexicano en que la artista lo coloca, es un lechero nuestro”, la critica continua:
“Pero, jcomo hay aire, como hay horizontes en ese cuadro! La figura se destaca esbelta y
recortada cuidadosamente por la luz, como por una tijera de oro”.”” De esa manera, resalta
que los modelos o los recursos que se utilizaron para representar al lechero y el paisaje del
cuadro, no corresponden.

Manuel Gutiérrez N4jera como lo hace en la Graziella inventa una historia, en la cual el
lechero es un hombre “correcto” que se disfraza de campesino.'? La écfrasis termina:

La Graziella y el Lechero, o para hablar mas propiamente, el Lechero y la Graziella
son dos muchachos encantadores y muy bien educados, que burlando la modestia de
la sefiorita Escalante, nos dice al oido: jes una artista!'"’

Por lo anterior, me parece que la critica de estos cuadros es ambivalente: por un lado
parece que el cuadro de Graziella agrada a Gutiérrez Néjera porque es un intento de
produccion artistica auténtica y consigue la expresividad; pero por el otro lado, en el
Lechero, aunque lo considera una produccion artistica de mas valor, resalta la
incongruencia entre el personaje y el paisaje representados. Por otra parte, el escritor
menciona una luz que “recorta” la figura del lechero; cuando Gutiérrez Néjera se refiere al
elemento luminoso, suele ser sefial de que la obra agrada al autor por su originalidad. Esto
no so6lo se alude en el Lechero sino también en la Graziella, que es un intento de arte
porque no imita. El cuadro Graziella no imita al personaje de la novela de Lamartine —la
mujer romantica, celestial o angelical—, sino una mujer demasiado mundana.

En el Lechero sucede lo mismo; la pintura incluye elementos que Gutiérrez Néjera

evallia positivamente, como la representacion del entorno, el trabajo de dibujo de la figura

% Idem.

1% “E] mexicanismo interviene desde un principio por el lado de los modelos, resultando curiosas
incongruencias. Asi, para un gladiador romano se tuvo por modelo a un tipo mexicano con marcadas
caracteristicas indigenas, lo que indica falta ,de propiedad®, como decia la critica del tiempo, o bien el deseo
de meter en un molde clasicista al pais entero” (Justino Fernandez, op. cit., p. 61).

%" El Duque Job, “La exposicion de pinturas en el Hotel del Jardin”, en op. cit., p. 1.
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del hombre que representa al lechero, pero no logra plenitud por una razén muy semejante:
la incongruencia de que un lechero rural parezca mas bien un joven: “vestido de fantasia,
muy limpio, muy correcto, muy Jockey Club, muy prestada y artificialmente
.55 102

campesino”. 0

Ocho afios atras, Ignacio M. Altamirano hizo la critica de esta misma pintora y su cuadro
Graziella, que a continuacion comento brevemente para subrayar el cambio de perspectiva
que supone la critica najeriana. Altamirano esperaba la imitacion del personaje de
Lamartine: “No: esa joven del cuadro, no es ni la sombra de Graziella, y sin la nota se le

, . . 1 . . .

podria tomar por una convaleciente de tercianas”.'”® La pintora al no “traducir por medio
del pincel” el personaje novelesco, es tomada por novata: “La sefiorita Escalante revela
cualidades nada comunes para el arte. En primer lugar su obra es original y escogié un
bello pensamiento, aunque no haya podido expresarlo bien. Esto debe depender de su
. . . . 5 104
juventud y de su inexperiencia”.

Regresando al articulo de Manuel Gutiérrez Najera, “La exposicion de pinturas en el
Hotel del Jardin™, se encuentran cuatro pinturas: Saraida, La noche, Abandonada y

;1 . . ’

Melancolia,' creaciones del pintor Juan Gamboa Guzman.

Aunque no he localizado los 6leos y por lo tanto, es dificil analizar las écfrasis como
hasta el momento se ha realizado, Manuel Gutiérrez N4jera relaciona las pinturas: Saraida

1 , . .. .

y La noche;'*® y Abandonada con Melancolia. En el primer caso critica a la Saraida por ser

muy realista y centra la atencidon en La noche por ser “mas poética” y “mas alejada de lo

terrenal”. Asi, identificamos que uno de los elementos que mas agradaron de la pintura fue

12 Idem.

1% Jgnacio Manuel Altamirano, “El salén en 1879-1880. Impresiones de un aficionado”, recogido en
Obras completas XIv. Escritos de literatura y arte 3, p. 158.

1% Ibidem, p. 158.

19 Existen las referencias de las obras en los catalogos de las exposiciones de la Academia de San Carlos,
pero las imagenes no fueron localizadas. También se buscaron las imagenes en “20 semblanzas de yucatecos
distinguidos”, pero sin resultados.

1% Sobre el cuadro titulado La noche se sabe que es muy parecido a Miisica celestial, Unica imagen que
obtuve de la obra del pintor yucateco. La noche fue vendida en 1995 a una coleccion particular en Paris
(Eduardo Tello Solis, Juan Gamboa Guzman: a un siglo de distancia, p. 54).

100



el idealismo con el que se pintd La noche. La écfrasis de este cuadro la he incluido en esta
tesis porque se sabe que es muy semejante a Musica celestial. A modo de mise en abime el
6leo de Gamboa Guzman une lo literario con lo pictorico en unos versos de Jesus E.

Valenzuela a partir de los cuales se cred la pintura:

La luna en el zafir tenue flotaba
como borrado disco de diamante,
y con su luz dulcisima besaba

la augusta frente de la noche errante.'”’

Manuel Gutiérrez Néjera en un primer momento nos adentra en la descripcion del
cuadro aludiendo al mar y las nubes en las que descansa la mujer, pero al comparar las
nubes con el hombro de un amante, comienza una narracion independiente del cuadro, en el
que nos explica lo que significa la noche para los amantes. La noche como una mujer que
cierra sus ojos para no ser “indiscreta” y espera a que los enamorados den su ultimo beso
resguardados en las sombras. De inmediato, da voz a estos amantes que murmuran al oido
de la mujer-noche: “jno te vayas!”. El tema de los amantes que se pueden amar en la
obscuridad, también se aborda en el cuadro de Horacio Lengo, Romeo y Julieta.

Manuel Gutiérrez Najera admira de esta obra la interpretacion que hizo el pintor de los
versos: “La luna no es la que describe el poeta Valenzuela, no es un “borrado disco de
diamante”, sino una luna muy brillante. Nuevamente la luz en la écfrasis se hace presente,
como en las écfrasis en las que aparece representada la figura de una mujer.

A pesar de que hay una relacion entre los versos y el cuadro,'® Manuel Gutiérrez Najera
resalta la adaptacion que el pintor plasmo en la obra. La creacion de una obra pictorica que

no imita su referente literario, sino que es una nueva creacion artistica.

197 Jesus E. Valenzuela, “Creptsculo”, en La Juventud Literaria, aio 1, tomo II, nim. 7 (12 de febrero de
1888), pp. 52-53; loc. cit., p. 52.

1% Ciro B. Ceballos menciona que Jesus E. Valenzuela tenia en su sala la obra del pintor Juan Gamboa
Guzman, y que ésta habia sido creada a partir de los versos que se incluyen en la écfrasis de Manuel Gutiérrez
Najera (C. B. Ceballos, “Jesus Valenzuela”, en Panorama mexicano 1890-1910: memorias, p. 362).
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2. Ecfrasis de pinturas extranjeras-plurales

Me referiré a dos écfrasis de pinturas de autores extranjeros: Romains de la décadence
(1847), de Tomas Couture, y The light of the world (1853), de William Holman Hunt;
textos que aparecieron en el articulo “La vida en México”. Es relevante notar que dicho
articulo tuvo tres versiones; en las primeras dos, de 1881 y 1882, la écfrasis de la pintura de
Tomas Couture no aparece, porque el objetivo era exponer la situacion del arte en el pais.
Esto cambid en la version de 1883, en que la incluye tras el estreno en México de la obra de
teatro Las estatuas de carne, de Eugenio Sellés, a la que se alude. La version que he
tomado para este analisis es esta Ultima de 1883, donde las obras de William Hunt y de
Tomas Couture se relacionan, como intentaré mostrar en las siguientes paginas.'®

En la primera écfrasis, Manuel Gutiérrez N4ajera describe la pintura comenzando por los
ultimos planos hacia el primero, aludiendo asi al salon, la entrada de la luz, las “columnas
de orden corintio” y las esculturas que “representan a los romanos de otro tiempo”. Con
esto pretende expresar que el pasado fue mejor que el presente, el pasado glorioso de las
esculturas contra el presente de la orgia y el decaimiento. Los romanos que se presentan en
el primer plano de la pintura son los que fueron vencidos por “el vino y las cortesanas”.

En su texto afirma: el “hastio y el tedio penetran a la sala con la luz”; como puede
notarse nuevamente la luz es un elemento fundamental en las obras pictdricas que cita
Gutiérrez Ngjera. La luz en este cuadro viene a develar la falsedad de los placeres de la
orgia. Se alude a los invitados que muestran la decadencia: el vino convirtid en hombres
temblorosos a los romanos “que en otro tiempo empufiaban la espada con vigor”; las
cortesanas son, junto con el vino, las pasiones capaces de vencer a un hombre valiente: “el

vino y las cortesanas pudieron mas que los barbaros”.''°

' El Duque Job, “La vida en México”, en La Libertad, afio VI, nim. 152 (8 de julio de 1883), p. 2,
recogido como “La Academia de Bellas Artes” en Manuel Gutiérrez Najera, Obras XV. Arte. Viajes.
Espectaculos (1880-1894), en prensa.

"0 rdem.
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Los temas de los vicios y la decadencia en el arte son aludidos en “El arte y el
materialismo”, donde se explica que el arte al buscar la mas elevada revelacion de belleza,
no debe representar el vicio, ya que éste es el lado oscuro y tenebroso de la humanidad; el
arte debe ensefar “la virtud y la pureza: angeles de luz que despertaban en nuestra alma los
mas nobles y elevados sentimientos”.''" Asi, la mencion de esta pintura resulta coherente
con los postulados de Manuel Gutiérrez Najera, quien reprueba el vicio. En la écfrasis,
mediante una estrategia prosopopéyica, las estatuas censuran y miran con desprecio a los
nuevos romanos. Estas son los “testigos imponentes de la orgia, las estatuas observan con
sus enormes ojos blancos aquella saciedad y aquel hastio. Diriase que un relampago de
cblera brota de aquellas pupilas marmoreas”.''*

Es importante observar que la écfrasis es muy detallada, a pesar de que el escritor nos ha
advertido que esta recordando la pintura; nombra un “naufrago” que es cargado por sus
esclavos, figura que es dificil de identificar en la obra. Mediante sus estrategias narrativas,
se afade movimiento y sensaciones auditivas a las acciones de los personajes pictoricos:
“Una mujer, casi desnuda, alza los brazos y se encorva hacia atrds en una especie de
bostezo nervioso, de tal modo, que hasta cree oirse como crujen distendidos sus musculos
vigorosos y robustos”.'"?

Como en un juego de espejos, la écfrasis recrea una obra pictorica que, a su vez,
representa estatuas que figuran a los romanos de un glorioso pasado; en el texto, las
estatuas representadas en el 6leo descrito toman vida y “miran” los actos de las nuevas
generaciones que no son aceptables moralmente. Un hombre representa la decadencia, al
tratar de corromper al arte:

Un borracho trepa al pedestal de una de aquellas esculturas, y para desarrugar su
adusto cefio, le moja los labios con el vino de su copa. Este ingeniosisimo detalle

""Manuel Gutiérrez Néjera, “El arte y el materialismo”, en Maiiana de otro modo, p. 9.

"2 El Duque Job, “La Academia de Bellas Artes”, en op. cit., p. 2.
113
Idem.

103



pone de relieve el contraste entre la Roma de marmol, la Roma heroica y la Roma
decadente que ventrea a sus pies.'*

Después, la écfrasis se centra en las figuras principales de la pintura, que se encuentran
al centro de la obra, el hombre, que es el anfitrion, y una mujer. A ésta, la identifica con
Mesalina, simbolo de la Roma decadente; emperatriz romana, que por sus acciones se
asocia a la lujuria, la ambicion, la promiscuidad y la avaricia. En seguida se refiere a las
figuras secundarias, menos relevantes en el cuadro, como un joven que “retoza con una
mujer rubia” que esta ebria, y, en el tercer plano, otras mujeres que tratan de conseguir una
corona ofrecida por un muchacho. La écfrasis termina: “en el fondo, medio ocultos por las
columnas y las flores, dos romanos adustos contemplan indiferentes tal escena. No estan
ebrios ni buscan las caricias ni los besos. Son los observadores frios y mudos”.'"> Aunque
en el oleo de Couture, dichas figuras de dos testigos ajenos a la orgia estan del lado derecho
en el primer plano de la pintura; en la écfrasis convino al narrador situarlas al fondo para
acentuar su no pertenencia, incluso por cierto voyeurismo. Gutiérrez Najera se sirve del
tema e intencion del 6leo para censurar por analogia los recursos del arte pictdrico y el arte
teatral; pues afirma que esos observadores frios y mudos son “la estatuas de carne del sefior
Sellés™:

En el lienzo los frios censores de los vicios, sobrado cobardes para condenarlos en
voz alta y sobrado débiles para no tomar parte en las orgias, se desprenden con
admirable precision. En el drama no; ninguno puede darse cuenta de si son egoistas
o cretinos, de si son esculturas o mufiecos.''®

Es muy probable que Gutiérrez N4jera haya seleccionado esta pintura no solo por la
critica que hace de la decadencia, sino por ser una obra muy conocida que le permitia hacer
una comparacion evidente para el lector a quien deseaba convencer de su punto de vista. El

0leo de Couture mostraba los vicios dejando una huella que daba dimension ética a esa

14 1dem.
"3 Idem.
16 rdem.
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exhibicion; el drama de Sellés, dramaturgo naturalista, s6lo mostraba la podredumbre social
sin insertar entre sus personajes esa critica que ayudara al espectador a encontrar el
provecho en la exhibicion del vicio. Lo notable es que esa argumentacion la haga Manuel
Gutiérrez Najera entre dos artes muy distintas.

La obra de Tomas Couture provenia de una academia privada,''” fundada por él después
de intentar obtener por seis veces el Prix de Roma, sin ser aceptado; en otras palabras,
Couture no apoyaba los preceptos academistas. Esta caracteristica también la tuvo el autor
de la siguiente obra pictdrica, a la que se refiere en este mismo articulo: William Hunt.'"®

Al hacer la écfrasis de The Light of the World Manuel Gutiérrez Najera alude en primer
lugar a Diogenes. Mencion que no es accidental, pues este filosofo griego, conocido por
ensefiar a sus seguidores la independencia respecto de las necesidades materiales, parece
recordarnos la actitud del Duque Job cuando rechazo los valores materiales en “El arte y el
materialismo”. Une el mundo clasico con el cristiano: Didgenes se transforma en Cristo
haciendo una ronda nocturna; ya no busca “con su linterna un hombre en pleno dia”, sino
“una alma despierta en el dormido mundo”. En la écfrasis, el escritor construye un cansado
Cristo que toca puertas, pero nadie le responde:

aquel divino rondador nocturno camina desalentado y sin vigor, con muchas y muy
duras espinas en su nimbo de oro. La hierba mojada tifi6 de verde la fimbria de su
dalmatica de brocado, y la luz brilla con menos intensidad y menos vida en su
linterna. ;Serda mas feliz en el pobre dintel a que se acerca, sembrado de malas

plantas y de ortigas? El toque del aldabon no se ha de oir seguramente dentro,
ahogado por los cantos de la orgia o los ronquidos de la bestialidad.'"

"7 Mientras la mayoria de los maestros incitaban a sus alumnos a entrar a las escuelas prestigiosas de
Roma y Francia, Couture los alentaba para no ser parte de éstas. Algunos de sus alumnos fueron Eduard
Monet y Pierre Puvis de Chavannes. En cuanto a la obra, se le conocid por el uso de colores brillantes, y las
distintas texturas. La pintura representd para muchos criticos una innovacion de la tradicion académica
(Michelle Facos, An Introduccion to Nineteenth-Century Art, pp. 273-274).

"8 William Hunt fue parte de un grupo de estudiantes de la Royal Academy, que formé una sociedad
secreta conocida en la Exposicion de 1849. Este grupo fue conocido como el Pre-Raphaelite Brotherhood, que
tuvo ideas revolucionarias, fomento6 la produccién artistica originada de la inspiraciéon y condenaba el estilo
rigido de las academias, que se basaba en la imitacion de modelos (Michelle Facos, op. cit., p. 185).

"9 El Duque Job, “La Academia de Bellas Artes” (1883) en op. cit., p. 2.
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El personaje de la pintura transformado por la écfrasis es lastimado por las “malas
plantas” al caminar; estas ultimas lineas construyen una accidon narrativa que de ninguna
manera esta presente en la obra pictdrica. Gutiérrez N4jera afiade color a la pintura, como
hizo en la écfrasis anterior, por lo cual es muy probable que estas dos pinturas fueran
visualizadas por el Duque Job en una cromolitografia.

En el texto najeriano, el aldabon no se escucha por “los cantos de la orgia y los
ronquidos”, elementos que fueron aludidos en la écfrasis anterior. Es en ese punto donde las
dos écfrasis se relacionan; el mundo del vicio y de la corrupcidén, que remite al
materialismo representado en la obra de Couture, y el mundo espiritual, encarnado por
Cristo y el arte, representado por la obra de William Hunt. Esta dicotomia estd presente
tanto en la poética como en los postulados estéticos de Gutiérrez Néjera.

La pintura de William Hunt, en la écfrasis de Gutiérrez N4jera, sirve de sustrato visual
para la creaciéon de una metafora del arte; compara el Cristo cansado, ignorado en el
mundo, con el arte de nuestro pais. Después, el arte se convierte en un “pequeiiito” que va
de puerta en puerta sin ser escuchado:

Th también vas asi, de puerta en puerta, con las carnes desnudas en medio de la
noche, con el cuerpo entumido y con las manos casi amoratadas. Toda la luz, todo el
calor, toda la vida, se refugian en tus ojos, en fus hermosos ojos que miran siempre
al Cielo."™

Esa luz de la mirada que se eleva se relaciona con la mayoria de las obras pictéricas y
con los grabados que se mencionaran en el siguiente apartado; los 0jos que miran al cielo
son un indicio de que la obra ha cumplido con el objetivo del arte, que es la belleza. En los
ojos de los personajes de las pinturas se muestra lo celestial y lo hermoso de la obra. Ahi

reside la mirada estética.

120 rdem.
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3. Ecfrasis de pinturas nacionales-singulares

Las écfrasis de pinturas que pueden ser analizadas independientemente son tres; dos son
mencionadas en el articulo “La Academia de Bellas Artes”:'*! 1a pintura Jesiis en el camino
de Emaus (1852), de Ramoén Sagredo, y Locura de Isabel de Portugal (1855), de Pelegrin
Clavé; y la tercera, La muerte de Marat, de Santiago Rebull, en el articulo “Exposicion de
pinturas en el Hotel del Jardin™.'*

Gutiérrez Néjera pondera, por encima de todas, la obra de Ramén Sagredo:'> “No hay,
sin embargo, lienzo alguno en la Academia que tan poderosamente embargue mi animo
como ese admirable lienzo de Sagredo”.'** En seguida, la écfrasis se centra en el paisaje
que muestra la pintura, “Los tintes opalinos del creptsculo”, la tierra de Palestina, los
muros del castillo, la palmera y la arena, que efectivamente se pueden observar en el
cuadro. De nuevo, el ordenamiento de las figuras que se mencionan en la écfrasis son de los
ultimos planos hacia los primeros, como se vera también en La orgia romana. Después se
concentra en la figura de Jesus, a la cual se le aplica movimiento “se aproxima acompafiado
de dos discipulos amantes”.'®

Antes de describir la figura principal, deja establecido el elogio al trabajo del artista:
“jamas pintor alguno ha dado mas uncidon y mas poesia a la figura soberana del Salvador”,
y junto con este encomio, Gutiérrez N4jera recurre nuevamente a la prosopopeya no sélo

para hacer hablar a la figura del cuadro, sino para hacer de ello un simbolo. Asi como

Colon crea un mundo y Las Casas un Cielo, aqui afirma: “de aquella boca esta brotando el

2! Idem.

12 g Duque Job, “La exposicion de pinturas en el Hotel del Jardin”, en El Partido Liberal, t. V1, nims.
1006 y 1011 (15 y 22 de julio de 1888), pp. 1-2, recogido como “La exposicion de pinturas en el Hotel del
Jardin” en Manuel Gutiérrez Najera, Obras XV. Arte. Viajes. Espectdaculos (1880-1894), en prensa.

12 Se sefiala como sorprendente que aunque Sagredo contaba con poca experiencia siendo estudiante de la
Academia, hubiera logrado una obra con “sentido de movimiento”, “ligereza de factura” y la distincién en la
cara de Jesus por la luz y el color que le afiadia “cierta fantasia”. El cuadro fue muy celebrado en su momento,
y Justo Sierra se ocup6 de €l (cf. J. Fernandez, op. cit., p. 62).

124 M. Can-Can, “Memorias de un vago”, en El Cronista de México, 3* época, t. T, nim. 96 (3 de
diciembre de 1881), pp. 781-782 (fechado en: diciembre 2 de 1881), recogido como “Un almanaque con
grabados” en Manuel Gutiérrez Najera, Obras XV. Arte. Viajes. Espectdculos (1880-1894), en prensa.

125 Ibidem, p. 781.
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Evangelio”, es asi como el personaje toma vida, en arménica oposicioén al entorno que
enmudece: “La tarde muere silenciosamente”. La écfrasis regresa al paisaje representado, la
tarde, la sombra que “cubre la campina”, y nuevamente en sincronica oposicion a la
sombra, la écfrasis se recrea en la “aureola de luz” que destaca el rostro de Jesus. De nuevo,
como suele hacer en algunas écfrasis, termina con una pregunta retérica que deja un final
abierto: “;Es el sublime resplandor interno de las almas o algiin rayo perdido de la fulgente
claridad solar, que ha querido permanecer mas largo tiempo en el espacio para rodear el
rostro de Jesus?”

La pregunta anterior, oscila entre dos formas de animismo imposibles para la
explicacion cientifica pero esenciales para la forma de concebir la experiencia estética. La
presencia de estos dos elementos permiten afirmar que la pintura de Sagredo concuerda con
la estética del autor. Con su écfrasis da vida al personaje que representa a Jesus, predicando
el Evangelio, en un entorno colorido, de tintes opalinos, de luz que ilumina su rostro.'*
Como lo mencioné en la explicacion entorno al postulado estético de la pintura, tanto el uso
de colores que impregnan de vida el cuadro como la presencia de la “luz celestial” que el
pintor plasma en el cuadro, son dos elementos que revelan la estética pictorica propuesta
por Gutiérrez Najera.

La siguiente écfrasis a la que me referiré es del lienzo La muerte de Marat, de Santiago

Rebull.””” Nuevamente es relevante la manera en la que el pintor interpreta la figura de

12 En cuanto a la técnica clasicista se admiraba el colorido y la idealizacién de las figuras. El modelo
debia cumplir con la belleza ideal, dibujadas y pintadas con suavidad, junto con actitudes melodramaticas y
colores claros, “justificados por la luz” (cf. J. Fernandez, op. cit., p. 61).

127 1a obra de Rebull se present6 en la exposicion de la Academia de 1875 (cf: J. Fernandez, op. cit., p.
78). Existe una critica de José Marti: “La pintura, noble sefiora del espiritu, puso colores de genio en los
pinceles de Santiago Rebull... como lo grande es relativo, el gran pintor concibi6 el gran instante: unio6 a la
energia la hermosura femenil, y cre6 a Carlota. Sin modelo, porque Marat no se reproducira hasta que no se
reproduzca la historia de la esclavitud europea, reguld los musculos, dio belleza artistica a un torso de fiera...
una concepcidon que hay a la par suficiente verdad histérica, disposicion, perfecta ejecucion sin tacha,
animacion, colorido, inspiracion y perspectiva irreprochables... Esta obra seduce miradas, cautiva la voluntad
y comprime la critica en los labios. El es terrible como la faccidén que encarna: mas misculos en el brazo y el
monstruo esta perfecto. Se le comprende como necesidad historica; se le abomina como entidad humana; se le
admira como realizacion artistica... Y ella es Vetella... Amamos sobre toda esa exquisita cabeza, con su
golpe exagerado de luz... Ese es el cuadro: place a los ojos, cautiva el deseo, se explica a la razon, se le siente
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Carlota Corday. No es la imitacion de otros cuadros del mismo tema, sino la presentacion
de una nueva vision: “su Carlota Corday no es la que nos pinta la historia, pero si la Rachel,
la Ristori, la més insigne de las tragicas, en el papel de Carlota Corday. No era ella tan
aristocratica; en ese cuadro se asemeja a Maria Antonieta”.'”® Gutiérrez Néjera justifica la
manera en la que el cuadro se separa del personaje historico, a pesar de que admira este
aspecto: “pero el seior Rebull necesitaba presentarla asi, para que la viésemos no como a
una mujer, sino como a un angel vengador”.'* El autor muestra la belleza de la obra en la
simbolizacion de la venganza en la obra pictérica “no serd enteramente real, pero si es
absolutamente hermosa. No sera la Corday, pero si la venganza”."*"

Una vez mas Gutiérrez N3jera anade una luz celestial cuando alude al rostro de Carlota
Corday, elemento que ya se ha visto en otras pinturas en las que aparece una mujer
representada. Gutiérrez Néjera, explica que la mujer representada en la pintura toma vida y
habla “de los labios de Carlota Corday salen versos sonoros”."*! Este mismo recurso en el
que afiade luz y sonido al cuadro lo vemos en Jesus en el camino a Emaus, por lo que el
cuadro cumple con las caracteristicas estéticas que Gutiérrez Najera buscaba en el arte: “Y
no reprocho al sefior Rebull este “dramatismo” de su manera, porque es bello y porque
tiene mucho de simbdlico”.

Para explicar los valores de la representacion pictérica, Manuel Gutiérrez Najera acude a
la comparacion con el género dramatico; propone una lectura dual que habla de la fusion de
las artes, muy del gusto modernista: “y se aplaude por fuerza llamando a gritos al autor... y
al pintor escenografo que tan maravillosamente ha pintado ese rincon de buharda en que

Marat agoniza a la vista del piblico y sabiendo bien que se le estd mirando”.'*?

y se le guarda en el alma... Honrariase un Museo de Europa con un cuadro como éste” (José Marti, José
Marti en México, pp. 81-84, apud Justino Fernandez, op. cit., p. 78).

128 g Duque Job, “La exposicion de pinturas en el Hotel del Jardin”, en El Partido Liberal, t. V1, nims.
1006 y 1011 (15 y 22 de julio de 1888), pp. 1-2, recogido como “La exposicion de pinturas en el Hotel del
Jardin” en Manuel Gutiérrez Najera, Obras XV. Arte. Viajes. Espectdaculos (1880-1894), en prensa.

'2 Ibidem., p. 1.

B30 Idem.

B Idem.

2 Idem.
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Hay que recordar que esta mezcla de expresiones artisticas —pintura y teatro— también la
utiliza al referirse a la pintura de La orgia romana, para hacer una analogia y criticar las
fallas de la obra teatral.

Por ultimo comentaré una écfrasis en la que el autor se cifie a la descripcion de La

demencia de Isabel de Portugal:
La reina Juana abre desmesuradamente las pupilas negras, agrandadas por la
demencia, y sus hijos, vestidos de brocado y terciopelo, se agrupan en su torno y
esconden las cabezas en su pecho, como si asi quisieran devolverle el juicio. Un
anciano llora apoyado en el dosel.'*

En la écfrasis no se nombra al autor de la pintura, porque era tan conocido en el &mbito
artistico; la obra también fue famosa por el tema historico, inspirada en el romanticismo
pictorico francés. De ella dijo Justino Fernandez:

Fue, en verdad, la unica pintura de regulares dimensiones y ambiciones que pintd

Clavé y en su momento causo sensacion, cuando ya se empezaba a murmurar y a

dudar de la capacidad del pintor. Por lo demas el cuadro estaba inspirado en los

procedimientos de Paul Delaroche, cuyas melodraméticas composiciones gozaron
oo 134

de fama pasajera.

A pesar de que aparentemente esta écfrasis se cifie de forma fiel a la descripcion de la
obra, el escritor modifica algunos elementos, que dan dimension narrativa. El primero es
que afirma que los hijos esconden las cabezas en el pecho de Isabel, lo cual no se ve en la
pintura, el nifio estd mirando hacia el frente e Isabel de Castilla tiene vuelta su cara hacia la
de su madre. El anciano al que hace referencia Gutiérrez Ngjera no llora, o por lo menos
esto no es visible en la pintura, inicamente tiene una expresion de tristeza. Las emociones

que debia despertar la contemplaciéon del cuadro son interpretadas por la narrativa de

Gutiérrez N4jera; las caracteristicas que se resaltan de la pintura son la demencia y el dolor

133 El Duque Job, “La vida en México”, en La Libertad, afio VI, nim. 152 (8 de julio de 1883), p. 2,
recogido como “La Academia de Bellas Artes” en Manuel Gutiérrez Najera, Obras XV. Arte. Viajes.
Espectaculos (1880-1894), en prensa.

134 Justino Fernandez, op.cit. p. 57.
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de los nifios y del anciano. Nuevamente la expresion de la pintura es lo que le import6 al

escritor modernista.

ECFRASIS DE IMAGENES IMPRESAS

He titulado este apartado “Imagenes impresas” porque las obras a las que se alude son
pinturas extranjeras que Manuel Gutiérrez N4jera conocié en publicaciones periddicas o en
libros que ofrecian reproducciones de las pinturas en blanco y negro. Manuel Gutiérrez
N4gjera no tuvo contacto directo con las obras, sino en reproducciones por medio del
grabado que, sin color, s6lo daban cuenta de las figuras.

Las siguientes écfrasis provienen de dos articulos: “Un almanaque con grabados” y “El
Salon de Paris”.'*® Las écfrasis fueron creadas a partir de grabados de obras pictoricas y
escultoricas que Manuel Gutiérrez Najera selecciond del Almanaque de la Ilustracion
Espaiiola'y de L' lllustration."®

En ambos articulos advierte que la imaginacion es el elemento primordial para poder
conocer la produccion pictérica y escultorica extranjera. “Un almanaque con grabados”
Inicia:

Yo no tengo a quién leer idilios o novelas. Estoy solo, como una isla, y alejado del
mundo como los antiguos eremitas. Mis 0jos, pues, recorren a todo escape las hojas
de los libros, y mi imaginacion, como un caballo suelto en los bosques virgenes, con
la hierba hasta el vientre, corre sin reposo entre los &speros brefiales montafias

boscosas. Los almanaques muestran ya sus forros multicolores en mi mesa. Ahi esta
el Almanaque de la Ilustracién Espaiiola y Americana. Abramos sus paginas.'’

135 M. Can-Can, “Memorias de un vago”, en El Cronista de México, 3* época, t. T, nim. 96 (3 de
diciembre de 1881), pp. 781-782 (fechado en: diciembre 2 de 1881), recogido como “Un almanaque con
grabados” en Manuel Gutiérrez Néjera, Obras XV. Arte. Viajes. Espectaculos (1880-1894), en prensa. // El
Duque Job, “El Salén de Paris”, en El Partido Liberal, vol. X, nim. 1567 (1 de junio de 1890), p. 2, recogido
como “El Salén de Paris” en Manuel Gutiérrez Néjera, Obras XV. Arte. Viajes. Espectdaculos (1880-1894), en
prensa.

3¢ L'lllustration. Fundada por Paulin, Edouard Charton y Joanne, esta revista francesa se publicé desde
1843 hasta 1944.

7M. Can-Can, “Un almanaque con grabados”, en op. cit., p. 781.
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“El Salon de Paris” comienza;

Uno de los placeres mas honestos y baratos de que puede disfrutar un pobre, es el de
ver estampas. La imaginacion abre sus alas, el entendimiento no trabaja; el animo
reposa. Preferible es, por de contado, ver pinturas; pero aqui no tenemos grandes
museos, ni ricas colecciones particulares; nuestra Academia de San Carlos esta
siempre cerrada, como la desmantelada casa de algin viejo avaro; en las iglesias
hay poco bueno, y lo poco bueno que hay estd siempre semiculto en el sitio mas
inadecuado y mas obscuro; de modo que preciso es conformarse con ver los
grabados nuevos que exhibe Pellandine en sus aparadores, y con suscribirnos, si
para ello da nuestro peculio, a alguna publicacion ilustrada de Paris o Barcelona,
emporio hoy, con mengua de la altiva Londres, del buen gusto tipografico y del arte
s . 1

del grabado periodistico."*®

En las dos citas se observa como el autor dice abstraerse del mundo que lo rodea; en el
primer caso, gracias a la lectura del Almanaque y en el segundo, al poder visualizar los
grabados en las publicaciones extranjeras.

En parrafos metadiscursivos, Manuel Gutiérrez Najera afirma claramente lo que su
discurso hara con las imagenes: con el uso de la imaginacion las écfrasis no se cefliran tanto
a la descripcidn, sino que ejercera una escritura mas libre, abierta y literaria. Este tipo de
textos ecfrasticos partird de temas constantes en la obra del autor, como el papel de la mujer
en la sociedad, las mujeres idealizadas o los nifios descuidados o abandonados por sus
padres. La critica sobre la produccion pictérica en nuestro pais, aunque no esta del todo
ausente, no es el objetivo principal de estos articulos, sino que centra la atencioén en otros
temas que surgen a proposito de las imagenes de pinturas y esculturas.

A diferencia de las écfrasis creadas a partir de obras pictdricas, en las que el color y la
luz eran caracteristicas relevantes, el autor comenta que una pintura no puede ser criticada
si el inico medio que se tiene para conocerla es la gris impresion del grabado; sin embargo,
hace el acercamiento con la imaginacion:

Pero ahora caigo en que, yo en escribir y ustedes en oirme, estamos cometiendo una
tontera... Hablar de lienzos que no conocemos sino con el vestido gris del grabado;

138 EI Duque Job, “El Salén de Paris”, en op. cit., p. 2.
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sin la magia del color y sin la gloria de luz. [...] Recrea —me digo a mi mismo— tu
errabunda fantasia, hojeando esos cuadernos de grabados.'”

Nuevamente Gutiérrez Néajera otorga relevancia a la vista, sentido que da inicio a
. , . .. . 14
“mundos de refinamiento que sélo pertenecen a la conciencia intelectual del artista”,'*" y
que comienzan, en este caso, con la contemplacion del arte. E1 Duque Job invita al lector a
abstraerse de lo mundano y conocer el arte pictorico por medio del grabado, que si bien
superficialmente es una forma de conocer la produccion artistica en el extranjero:
Refresca tu espiritu con la contemplacion de los paisajes; humedece tus miradas
hundiéndolas en el agua azul de las Marinas; rie observando esas escenas o
percances picarescos, que pintan con gracia tanta los franceses... pero no hables de
esos cuadros porque no los conoces. Y sin embargo, el pobre grabado hace cudnto
puede hacer, no hay que negarlo. jBuen grabado que me da las sefas vagas de
hermosas criaturas, muchas gracias!

A pesar de que hay cierta dosis de critica de la produccion pictorica extranjera, Gutiérrez
Ngjera es mas reservado en sus comentarios, lo que no sucede el caso de las pinturas
mexicanas, que ha visto en el original.

A pesar de que las siguientes écfrasis no se relacionan textualmente como lo vimos con
Inspiracion de Colon, de Jos¢ Maria Obregon, y Fray Bartolomé de Las Casas, de Félix
Parra, éstas se relacionan tematicamente.

En “Un almanaque con grabados” predomina la figura de la nifia que se convierte en
mujer, en angel, en madre o en mujer coqueta. La transformacion de la figura femenina ya
ha sido observada por Belem Clark en la introduccion a Por donde se sube al cielo, a
proposito del personaje de Magda, en la que la mujer es “lo sensual y lo angelical reunidos

5% ¢¢

. . . : 142
en el mismo ser”, “mujer de pecado” y “criatura celestial”.

9 Idem.

14" Ana Elena Diaz Alejo, “Manuel Gutiérrez Najera, primer modernista de Hispanoamérica”, en Cuarenta
anos del centro de estudios literarios memoria, p. 20.

"“I'El Duque Job, “El salon de Paris”, en op. cit., p. 2.

142 Cita los estudios de Guiseppe Bellini y Carlos Gémez del Prado, quienes también identificaron las
caracteristicas de la mujer modernista (Belem Clark de Lara, “Introducciéon” a Manuel Gutiérrez Néjera,
Obras XI. Narrativa I, Por donde se sube al cielo, 1882, p. LXXXII).
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Las imagenes que se relacionan con el tema de la mujer son Hoy es el santo de mama,
El primer hijo, Crinolina improvisada y Traje de cola, que se presentan en el mismo
articulo. Cada écfrasis muestra un tipo diferente de mujer.

En la écfrasis del grabado Hoy es el santo de mama construye la narraciéon de una nifia
que se levanté muy temprano y, a medio vestir, fue a recolectar flores; logra esto con los
elementos que ofrece el grabado: las flores, el canasto, los hombros descubiertos, etcétera.
Pero los puntos indeterminados son rellenados con fantasia: asegura que las flores que tiene
la nifia en el canasto son rosas,'* que la nifia tiene diez afios y que sus “ojos claros” estan
mirando al cielo, cuando en el grabado la mirada de la nifia enfocada hacia enfrente.

El texto tiene referencias sensuales como las rosas, que indican la primavera, el desnudo
de los brazos y los hombros, y el que la nifia oprima contra su pecho las flores para que
¢éstas no caigan. Contrapuesto a estos elementos sensuales, se alude a la inocencia de la
pequeia al mencionar su edad, y principalmente los ojos claros fijos en el cielo, como si
describiera a una santa o una virgen.

Explica que “la graciosa rapazuela no sabe aun construir periodos ni hacer ramilletes”,
pero tiene los hombros y los brazos desnudos, se juega con dos tipos de mujer: una mas
sensual y la otra mas etérea. La primera es la que en un futuro va a tener que aprender a
hacer ramilletes y periodos, la que mostrara los hombros y los brazos desnudos; la segunda
es la que se relaciona con los dngeles que son una entidad asexuada, que remite a la estética
de Gutiérrez Ngjera, para quien el verdadero arte es el que esta en contacto con el cielo: con
lo divino y no con lo material.

La écfrasis termina con la siguiente pregunta: ;No son asi los angeles? Nuevamente deja

abierto un final, en el que Gutiérrez Ngjera devuelve a los lectores el juicio del personaje.

143 Sobre las flores en la obra de Gutiérrez Najera se ha dicho que: “Flowers with their ephemeral
existence and supreme beauty correspond to ideality, life or art itself [...] flowers fulfill an idealistic function
magically unifying the author, his art, and the world into a single organism”. Terry Oxford Taylor , op.cit., p.
159. // Las flores corresponden a la idealidad, la vida y el arte, por su existencia efimera y su belleza. Las
flores cumplen una funcién idealista que unifican al autor con su arte y el mundo en un mismo organismo (La
traduccion es mia).
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El grabado elegido por el autor, cumple desde la estética najeriana tanto con el triunfo
de lo espiritual sobre la materia, como con la prioridad en la expresion de la inocencia y la
belleza que éste buscaba en el arte.

La siguiente écfrasis que retoma el tema de la mujer es E/ primer hijo que aparece en el
Almanaque con otra imagen que es La ultima pincelada. Las dos obras son tituladas en la
publicacién como Las aptitudes precoces, pero Gutiérrez Najera solo se centra en el primer
grabado.

El tema principal de la écfrasis es la maternidad. Se resalta el papel que juega la nifia
simulando ser madre para después aludir al papel de la mujer como madre. Inicia la
descripcion refiriéndose a la “chicuela desgarbada y sucia” que tiene en sus rodillas una
mufieca. La atencion se centra en la mufieca de trapo, las “piernas”, “el traje corto” y sobre
todo en el “desgarrdn en el bordado calzoncillo”. La écfrasis narra que la nifia “frunce el
cefio como las madres ariscas cuando pretenden regafiar a sus chicuelos. Entre sus labios
cerrados voltea alguna agria reprimenda. Mas, sin amilanarse, esgrime la aguja y se prepara

. J ~ 144 . . r ’

a echar un gran remiendo en el roto calzon de la muiieca”. ™" Dichas acciones solo estan
sugeridas en el grabado, que da pie a una reflexion moral najeriana sobre el papel de la
mujer:

Ya hay algo maternal en esa pequefiita forma de seis afios. Las nifias comienzan a

ser mujeres muy temprano. La mufleca es algo mas que un juguete, es una

iniciacion. Es el ensayo infantil de la maternidad. Para esas almas que han nacido

para los goces y sufrimientos del amor y sobre todo del amor de madre, la mufieca

es un ser con alma y vida propias. La besan, la acarician, la regafian, cosen con

esmero los vestidos que ha de ponerse y la acuestan de noche en su camita de

madera, la cubren con sus ropas para que no sienta el frio y la llevan de la mano a

145
los paseos.

Creo que en esta écfrasis hay una notoria separacion entre la descripcion del grabado y

la reflexion sobre la mujer que la imagen incita. Primero, se refiere a la nifia de seis afios

%4 E1 Duque Job, “El salon de Paris”, en op. cit., p. 2.
5 Idem.
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del grabado, pero luego deja de lado la imagen y crea un discurso independiente, en el que
la muiieca es el “ensayo infantil” del papel social que, desde su perspectiva, corresponde
cumplir a la mujer: la que goza y disfruta del amor, pero especificamente del amor de
madre.

En la écfrasis no se alude a los ojos de la nifia, no hay una idealizacion de la figura de la
mujer como pasa en Hoy es el santo de mamad, unicamente se muestra el papel que las
madres debian cumplir en la sociedad que era el cuidado de los infantes.

Es notable que, a diferencia de otras écfrasis, en ésta no se exige de ninguna forma la
participacion del lector en el final. Esta no finaliza con una pregunta, sino que explica el
instinto maternal que debe iniciar desde la infancia.

Los siguientes dos grabados que menciona Manuel Gutiérrez Najera son Crinolina
improvisada y Traje de cola. La intencion de la écfrasis es hacer hincapi¢ en la coqueteria
de las dos nifias que “apenas han llegado a los seis afios, pero ya la coqueteria apunta en
ellas”, empero la écfrasis so6lo se centra en Crinolina improvisada.

La écfrasis enfoca los “choclos” de la nifia, muy duros para que €sta pueda correr en el
campo y alejar “su pie pequetio” de la humedad. Es interesante observar que la descripcion
alude al grabado de abajo hacia arriba, los choclos, las medias y las ligas, la pierna delgada
en la que se pueden ver los musculos y los huesos. De nuevo est4 presente el recurso de una
descripcion minuciosa y con orden. Los elementos aludidos de la vestimenta subrayan que
aunque la nifa estd descuidada, ya tiene actitudes de mujer: “Pero la nifia tiene ya
afectaciones de mujer, y alld a sus solas debe indignarse contra sus padres que tan mal la
visten. La prueba es que, tomando un pequefio aro, lo ha colgado de sus hombros,
levantando con él la falda de su traje. La nifia tiene puff; la nifia tiene crinolina”.'*

La écfrasis de Gutiérrez Ndjera alude a acciones sugeridas en la imagen, pero no estan
representadas en ésta. El tema del descuido, como en la écfrasis de El primer hijo, se

repetira mas adelante en el grabado de Murillo Los mendigos, agravado por el abandono.

146 rdem.

116



En la écfrasis hay una naturaleza idealizada. En el grabado se puede ver un paisaje
descuidado e incluso arido, pero la écfrasis alude a un espacio agradable:

En torno suyo la Naturaleza muestra sus encantamientos prestigiosos. Los pajaros
vuelan, las aguas corren susurrando, las flores perfuman y los rayos del sol
alumbran todo. Yo ante la augusta serenidad de aquel paisaje, pienso: Dios ha dado
alas a los pajaros, perfume a la flor y a la mujer coqueteria. Esa es su arma, ése es su
instinto, ésa es su fuerza.'"’

La écfrasis agrega elementos que no se observan en el grabado como los pajaros, el
sonido del agua que corre, el olor de las flores y sobre todo la luz del sol. Asi, concluyo que
aunque el grabado al principio no haya sido agradable para Gutiérrez Ngjera, éste lo rescata
de la simpleza y le imprime belleza y vida en la écfrasis. La écfrasis logra el “anhelo
idealista”,'*® que los modernistas buscaban para alejarse de la cotidianeidad por medio de la
interaccion con la Naturaleza.

Estas ultimas écfrasis tienen en comun el tema de la mujer; se enfocan en las nifias
representadas en la vida cotidiana. En el texto el escritor revela las funciones que cumpliran
en el futuro como mujeres. Asi, en el triptico ecfrastico estd presente: la nifla que se
transforma en angel (la sensualidad idealizada), la nifia que se convierte en madre (la
sensualidad sublimada hacia la maternidad) y la nifia que se convierte en mujer coqueta (la
sensualidad para atraer pareja).149 Tres visiones de los roles que la mujer decimondnica
cumplia lo largo de su vida.

La écfrasis no termina con un final abierto, como sucede en Hoy es el santo de mama,

sino que asevera que la fuerza de la mujer radica en la coqueteria. Empero, hay una

narrativa en el orden: Gutiérrez Najera comenzd con el grabado El primer hijo, que quiso

7 Idem.

8 Tvan A. Schulman,“Vigencia del modernismo hispanoamericano: concepto en movimiento”, en EI
proyecto inconcluso, p. 18.

49 Un estudio que también identifica el simbolismo de la presencia del arte, especificamente en los
pajaros, los colores y la figura de la mujer, es la tesis de Terry Oxford Taylor en A Study of Symbolic
Expression in the Work of Manuel Gutierrez Ndjera, que se centra entre otros cuentos en “El musico de la
murga”, “La odisea de Madame Théo” y “Pia Tolomei” (vid. BIBLIOGRAFIA).
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interpretar como el instinto maternal al que juegan las nifias desde sus primeros afios, y
termind con Crinolina improvisada asumiendo la coqueteria como una caracteristica
femenina. En otras palabras nos muestra “la bipolaridad modernista” al encontrar en la
figura de la mujer “lo sentimental-honrado” y “lo perverso-cortesano”, mutaciones que van
de un estado a otro en un mismo ser.'*’

En la ultima écfrasis hace alusion a los pajaros, un elemento que no estd en el grabado y
que es el enlace para referirse a la siguiente imagen, Romeo y Julieta de Horacio Lengo. La
écfrasis inicia enunciando los péjaros que estan representados en el grabado: “jLos pajaros!
También aman, como todo lo que piensa, como todo lo que siente, como todo lo que vive.
Horacio Lengo ha pintado un lienzo admirable cuya copia miro aqui y cuyo titulo es:
Romeo y Julieta”."!

El titulo es el pretexto para poder hacer referencia a la obra de William Shakespeare.'>
Ya no se alude al grabado, sino al amor humano, que necesita de la noche para los idilios
amorosos; en cambio las aves “pueden amarse en pleno dia, entre el aroma de las flores que
se entreabren y a la luz del sol”. Regresa al grabado, relacionandolo con la obra inglesa:
“Julieta es una ave de plumaje rico y Romeo es un pgjaro. El antepecho de la ventana los
divide: una sombrilla china tamiza en polvo de oro sobre sus cabezas los rayos del sol”.'>*

La ventana es el impedimento para que los amantes estén juntos: la “sombrilla china” los
“rayos del sol”, y “las flores trepadoras que forman un marco digno a esta divina escena de
amor libre”. La luz del sol y la naturaleza estan presentes en la écfrasis, para crear el

ambiente idealizado en el que estéd representado el amor. Hemos visto que Gutiérrez Najera

otorga luz a las obras que le agradan estéticamente, como se ve claramente en Cristo en el

130 Estas mutaciones se mencionan en la descripcion psicolégica del personaje Magda de la novela
najeriana Por donde se sube al cielo (Belem Clark de Lara, “Introduccion”, en op. cit., p. LXXVIII).

'SU'El Duque Job, “El salon de Paris”, en op. cit., p. 2.

32 William Shakespeare es un referente al que Gutiérrez Najera acude frecuentemente, como en el
grabado de “Sepulcro apocrifo de Hamlet en Elsinor”, citado en mi revision sobre la critica de arte.

'35 El Duque Job, “El salon de Paris”, en op. cit., p. 2.
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camino de Emaus; en el caso del grabado, plasma en la descripcion la luz que esta
iluminando las cabezas de las dos aves.

La écfrasis finaliza: “Las alas se estremecen; tiemblan las gorgueras de los amantes y se
juntan sus picos. jQué felices son las aves! Su vida dura lo que dura el amor: muy pocos
dias”. La écfrasis no tiene un final abierto, declara la brevedad del amor de las aves,
quienes no sufren por impedimentos sociales, y se estremecen al poder estar juntas.

Muy probablemente Gutiérrez Néjera eligid este grabado por el referente literario a la
obra de William Shakespeare, que presenta el tema de los amantes. En “El arte y el
materialismo”, el Duque Job simboliza el amor humano ideal en la figura de Julieta:
“considera la faceta del amor divino, y tendréis a san Juan, el apostol predilecto; la del
amor humano, y tendréis a la Julieta de Shakespeare; la del amor al arte, y tendréis al
Tasso”.">*

La écfrasis de La estatua de marmol de Lord Byron, representa el idealismo y la imagen
del poeta romantico. Hay también una descripcion del poeta inglés en el fundamental texto
“El arte y el materialismo™:

Y poeta sentimental era Lord Byron, aquel angel caido, aquel ser extrafio y
misterioso, cuando, revolcando las alas de su genio en el cieno de la tierra, sintiendo
herido su corazon por el dardo punzante del dolor, envuelto por las sombras
tenebrosas de la duda, sin una sola creencia que le diese vigor y fortaleza, sin una

luz de esperanza que le animase para proseguir su camino, sin una mano amante que

sus ardientes lagrimas enjugase, dejaba escapar de su pecho agitado por cien y cien

borrascas, el canto funeral de la agonia, el lagubre estertor del moribundo”.'>®

En el “El arte y el materialismo” se refiere a Byron como “poeta sentimental”, “angel
caido”, “extraio y misterioso”, que cantaba desesperanzado y casi agonizante. El poeta ha
caido a la Tierra donde es incomprendido, por lo que sufre y se ve envuelto en la duda, sin

creencias y sin esperanza. Es el pensador agonizante, moribundo, que sufre al encontrarse

solo en este mundo.

'3 Manuel Gutiérrez Néjera, “El arte y el materialismo™, en Masiana de otro modo, p. 26.

'3 Ibidem, pp. 21-22.
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En el articulo “Un almanaque con grabados” la écfrasis se cifie a lo representado en la
imagen: “El poeta descansa en un sillon romano. Las lineas varonilmente hermosas de su
rostro se destacan poderosamente en el oscuro fondo del grabado. Algunos libros yacen a
sus pies, y en sus rodillas se extiende un pliego blanco”.'*®

Pero tras la descripcion, Gutiérrez N4jera interpreta el grabado con su idea preconcebida
sobre Byron, angel caido que agoniza en la Tierra: “Jamas he visto cabeza comparable a la
de Byron. Asi debi6 ser Luzbel, el gran arcangel”. Byron ya no es cualquier angel caido,
sino Luzbel. La écfrasis, una vez mds, no se centra unicamente en el grabado sino en lo que
Byron representaba para el autor.

El Duque Job, para aludir al talento del poeta inglés, hace referencia a sus ojos, recurso
que ya habia utilizado al describir la estatua de Dante y las figuras femeninas: “Los ojos del
poeta, velados por los parpados que se entornan, buscan colores y armonias en el espacio.
De ahi toman el cielo. Luego se cerraran pesadamente para observar el alma. De ahi toman
las negras sombras y las rojizas claridades del Infierno”."”’

Al aludir al cielo, resulta evidente que para Gutiérrez Najera la poesia de Byron se
desprendia de lo material, era arte literario. En esa narrativa, los 0jos se cierran para
observar el alma, de donde emanan las “negras sombras y las rojizas claridades del
Infierno”. Gutiérrez N4jera ubica la creacion artistica de Byron en el Infierno, por lo que al
hacer referencia a la luz, aunque ésta sea rojiza y no celestial. Recordemos que solo
menciona y describe la luz en las obras y en los artistas que le parecen relevantes.

La siguiente écfrasis alude a un 6leo de Esteban Murillo, Invitacion al juego de pelota a
pala, que es parte de una serie de pinturas conocidas como Los mendigos. La écfrasis inicia
refiriéndose a los nifios del cuadro, a los que califica como “desarrapados, sucios y

maltrechos”. Gutiérrez Najera centra la atencidon en el pequefio que estd en el suelo

rascando la tierra con un “punzon de acero”. Después agrega un elemento puramente

1% M. Can-Can, “Memorias de un vago”, en op. cit., p. 781.
7 Idem.
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imaginativo: el “aire que azota las desnudas carnes”, utilizado para resaltar que los dos

nifios estan a la intemperie y sufren los estragos del ambiente en el que viven: “Ahi estan

los mendigos de Murillo, desarrapados, sucios y maltrechos. Uno rasca la tierra con un

punzén de acero. El aire azota sus desnudas carnes y una sonrisa idiota abre sus labios,
~ . . . » 1

ensefiando la doble hilera de sus dientes amarillos”."*®

Vuelve a centrarse en los detalles y nuevamente agrega color al grabado, al aludir a los
dientes amarillos. Después, describe la segunda figura de la pintura y culmina con una
imagen:

El otro, de pie, mas abatido, mas miserable ain, muerde una corteza mohosa de pan

duro y lleva en la mano un cacharro vacio. Le sigue un perro. Los perros son los

unicos compaieros de la desgracia. Los dos mendigos son adolescentes, casi nifios.

La miseria los concibié en una noche de diciembre, tirada en el dintel de alguna
1

puerta.'”’

El autor narra las acciones del nifio, quien muerde el pan y sostiene una vasija; a éste le
sigue un perro, la idea del movimiento esta presente en la écfrasis. La écfrasis concluye con
la mencion a la desgracia de dos nifios que estan creciendo en el abandono. Este tema es
recurrente en las écfrasis, y se observa incluso en las alusiones a obras como Pauvre enfant,
de Fernand Pelez, o los “arrapiezos que son muchos porque sus padres son muy pobres”,

- 160
pintados por Blayn.

En “El Salén de Paris”'® hace una serie de écfrasis a partir de los grabados de una
publicacion francesa que reproduce las obras mas relevantes del Salon de ese afio. La
primera es de un grabado de la pintura de Charles Joshua Chaplin llamada La edad de oro.

La écfrasis puede relacionarse con Hoy es el santo de mama no sélo porque el pintor es el

autor de las dos obras, sino por la forma en la que Gutiérrez Najera se refiere a ambas.

18 Idem.
19 Idem.
10 °El Duque Job, “El Salén de Paris”, en op. cit., p. 2.
1! Idem.
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El escritor discrepa del titulo: “Pero fijad la vista en el primero: La edad de oro. ;La
edad de oro? ;Por qué? La juventud es la edad de flores”. La edad de las flores, como lo
menciona el autor, es un referente utilizado para las jovenes; después califica el cuerpo de
la mujer como la edad de la gardenia.'®

Hace alusion a la blancura, indicio de que la luz, la claridad, estd presente en el grabado,
se erige como un elemento que inviste a la mujer con caracteristicas celestiales; la belleza,
entre ellas. Después de construir la imagen de una mujer ideal, blanca y hermosa, que se
puede hallar entre nubes, en otras palabras, entre lo celestial, es transformada en la mujer
que esta “suficientemente desnuda” para mostrar su belleza corporal. Nuevamente, asi
como se vio en la écfrasis en la que Carlota Corday, el autor simboliza a la venganza. En
esta écfrasis la joven representa la juventud: “esa joven bastante envuelta entre nubes de
encaje para tener el encanto de lo casto y bastante desnuda para aparecer en la plenitud de
la belleza, no es una joven, es la misma juventud”.'®

En la écfrasis la imagen de la mujer aparece fragmentada, de arriba a abajo: cabellos,
0jos, boca y cuerpo; y relaciona cada parte del cuerpo con una edad especifica. El autor
anade movimiento, olor y color, en otras palabras sefiala la expresividad de la obra:

Sus cabellos estan en la edad de oro; sus ojos en la edad azul de cielo; su boca en la
edad del beso; y su cuerpo en la edad de la gardenia. Sus ojos languidecen; sus
labios se entreabren; su nariz se dilata para aspirar perfume embriagador; echa atras
la cabeza en indolente postura y comprime con una mano el niveo seno... Espera...
Aguarda... Es una novia... jla hermosa novia del Amor!'®

El final de la écfrasis no es abierto, no hay una pregunta para el lector, éste declara que

la mujer representada en el grabado es la novia del Amor, de esta forma a la mujer se le

12 L a tradicion del significado de las flores proviene del Siglo de Oro espafiol, los emblemistas retomaron

el motivo del jardin y su simbolismo. En “Del Palacio de la Primavera”, de Luis de Gongora, se observan
claramente los atributos de las flores dotadas de una densidad seméntica proxima al emblema (Rocio Olivares
Zorilla, “El emblematismo en la poesia espafiola y novohispana del barroco: Luis de Sandoval Zapata”, en
Literatura Mexicana, vol. XVIII, nam. 2, 2007, pp. 79-96).

15 El Duque Job, “El Salén de Paris”, en op. cit., p. 2.

1 Idem.
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relaciona con el amor, que como se dijo en “El arte y el materialismo” es uno de los
caminos hacia lo celestial y lo bello. Asi en la écfrasis estd presente la mujer idealizada:
hermosa y sublime.

La écfrasis siguiente alude la obra de Jean-Jacques Henner, que emplea como pardmetro
de comparacion para criticar la calidad del grabado. Hay que recordar que esto mismo
sucede cuando Gutiérrez Néjera critica o compara las obras de artistas mexicanos con la de
artistas extranjeros. La comparacion sirve para resaltar los aspectos positivos de la pintura
de Breton, que son la “verdad de la figura” y la “correccion” del dibujo:'®® “No me cautiva
tanto la Melancolia de Henner,'® porque la hallo (acaso el grabador tenga la culpa) nada
melancolica. En cambio, me sorprende y admira por la verdad de la figura y la correccion
extrema del dibujo, La lavandera de Breton™.'®’

La écfrasis que realiza, a partir de la figura de la lavandera, hace referencia a una
distinta clase de mujer, que no habia considerado antes, ya no es la mujer idealizada que
estd en contacto con lo celestial, ni la madre, ni la mujer coqueta, sino una mujer del
campo. El autor subraya ese rasgo: “jOh, este Breton es inimitable para las escenas
campestres!”'®®

El escritor afiade movimiento al cuadro: “se ve andar a esa lavandera que viene por la
orilla del rio, con el canasto en la cabeza”. El observador describe a la mujer como “alta,
recia y sin alifio”, como si se advirtiera al lector que no espere a la mujer idealizada y

perfecta, como la de la La edad de oro; a pesar de esto, no priva a la figura de belleza,

otorgandole “una cierta hermosura selvatica”, que explica en estos términos:

15 Estas dos caracteristicas se relacionan con la critica de arte de Diderot, para quien el dibujo es un
elemento que sélo los pintores o especialistas en pintura pueden notar.

1% Jean-Jacques Henner, pintor francés, autor de desnudos y retratos femeninos; fue miembro de la
Academia Nacional de Bellas Artes en 1847 y del Instituto de Francia y oficial de la Legion de Honor en
1873. Debuto en el Salon de Paris en 1863 con Jeune baigneur endormi. En L “Iustration aparece un grabado
de la Mélancolie.

17 Jules Adolphe Breton, pintor francés de composiciones realistas, de género y paisajista. Ingres6 a la
Academia de Bellas Artes en 1847 y debut6 en el Salon de Paris de 1849. Particip6 en el Salon de 1890 con
La lavandiére y Les derniéres fleurs.

'8 E] Duque Job, “El Salén de Paris”, en op. cit., p. 2.
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quemado el cutis de la cara por el Sol; blancos los brazos por haberse desarrollado
en continuo trato con el jabon y con el agua; vivos y grandes los ojos; robusta la
garganta; desaseados los pies que desafian con su doble corteza de madera y carne,
los guijarros del camino; mal abrochado el corpifio y en desorden la camisa, la
lavandera de Breton regresa de su facna diaria, a la hora calurosa del mediodia.'®

Gutiérrez Najera configura la imagen de la mujer gradualmente: cara, brazos, ojos,
cuello, pies y torso; recurso que por lo general realiza al aludir la figura femenina. Sobre la
cara, se refiere al cutis quemado, caracteristica que no pertenece al tipo de mujer romantica,
que por lo general es ponderada por la blancura de su piel; sobre los brazos, explica el
porqué de su blancura, que no esta en el cutis de la mujer, pero que permanece en ella por
las actividades de su trabajo, lo cual puede ser una forma de elogio del trabajo; en cuanto a
los ojos, éstos no miran al cielo, pero son grandes y afirma que el cuadro expresa la
vivacidad de la mirada; el cuello, que el autor describe como “robusta garganta”, rompe de
nuevo con la mujer romantica, de cuello blanco y largo como el de un cisne;'”° en tanto que
los pies rompen con el estereotipo de la mujer decimonoénica, que debia tener unos pies
pequetios y delicados.

La mujer es descuidada en su vestimenta, pero a comparacion de las nifias que son
criticadas en Crinolina improvisada y Traje de cola, porque sus padres no las visten
apropiadamente, la mala vestimenta representada en este cuadro no es valorada
negativamente, ya que la actividad laboral de la mujer lo requiere.

Se alude a la belleza de la figura femenina de la lavandera, que Gutiérrez Néjera subraya
con la blancura de sus brazos, que son instrumentos de trabajo y medio para encontrar una
digna subsistencia.'’' La écfrasis hace referencia al paisaje, pero el mismo narrador le resta
importancia, y explica que lo hermoso de la imagen es la figura de la mujer trabajadora, es

ella quien atrapa al espectador: “El paisaje es vasto; la atmdsfera del cuadro es muy rica en

1 Idem.
170 «.Qué blancura, la blancura hiperbérea de sus brazos! jQué cuello aquel, apenas entrevisto y que trae
insensiblemente a la memoria a las mujeres-cisne de las leyendas alemanas!” (Manuel Gutiérrez Najera, “Pia
di Tolomei”, en Obras XII, Narrativa, Il Relatos, 1877-1894, p. 45).

'7!'En la novela Por donde se sube al cielo el trabajo constante y honrado se convierte en una via para el

camino de salvacion de Magda (B. Clark de Lara, “Introduccion” a op. cit., p. LXXIX).
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oxigeno; pero la figura es la que coge y detiene la observacion del critico y la mirada del
curioso”.'?

La écfrasis siguiente se cred a partir de la pintura de Pierre Franc Lamy, Suerio de estio.
La pintura cumple con las expectativas del autor, que busca sensaciones a partir de la obra
de arte.

Precioso es también el de Franc Lamy.'” Se siente la frescura de esas hermosas
desnudeces que travesean en la hierba o retozan en el aire. jNinfas desnudas y
palomas blancas! Este lienzo podria llevar el mismo titulo que cierta célebre poesia
de Teofilo Gautier: Sinfonia en blanco mayor. Es un admirable grupo de estatuas en
un paisaje de himedo verdor.'"™

La descripcion del cuadro es breve, pero una nueva écfrasis queda sugerida al proponer
un nuevo titulo para el cuadro, Sinfonia en blanco mayor. En el poema se alude a las
nayades de cuello niveo, mujeres cisnes, pero mujeres frias que no sienten amor. Es
relevante en el poema la piel blanca que es comparada con el marmol, liso y hermoso, pero
frio; también se hace referencia a las mariposas, que representan al amante, que se posan en
estas estatuas, pero al no sentir el calor de la amada, se alejan. Asi, en la écfrasis de la
pintura de Franc Lamy, se puede observar a estas mujeres convertidas en ndyades, y a las
palomas blancas que vuelan por encima de sus amadas sin poder posarse en ellas, justo
como ocurre en el poema. En realidad, la écfrasis s6lo es desarrollada brevemente, si bien

175

el referente del poema era muy conocido por el lector.”” La alusion entre poemas y

pinturas estd presente también en la écfrasis de La noche, de Gamboa Guzman.

72 El Duque Job, “El Salén de Paris”, en op. cit., p. 2.

'3 Pierre Franc Lamy, pintor francés de escenas historicas, desnudos, retratos y paisajes. Entré a la
Sociedad de Artistas Franceses en 1885 y participé en varios Salones de la década de 1880, obteniendo
algunos premios. Aqui se refiere a Réve d ‘été, que gan6 medalla de segunda clase.

74 El Duque Job, “El Salén de Paris”, en op. cit., p. 2.

73 Théophile Gautier, “Symphonie en Blanc Majeur”, en Emaux et camées (1852). En México, este
poema se tradujo en la Revista Azul en 1895 y fue después muy citado por los decadentistas (vid. Juan Pascual
Gay, “Lujuria, anomalias y excentricidades en Revista Azul, 1894-1896”, en Revista Internacional
d 'Humanitats, aio xv, nim. 26, septiembre-diciembre de 2012, pp. 123-136).
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Es relevante que la figura femenina ya no es evocada como una mujer o como una nifia,
sino que la convierte en “ninfa”, ser mitoldgico que se relaciona con el agua y los lugares
boscosos. También, el referente del poema le sirve a Gutiérrez Najera para concluir la
écfrasis comparando a las mujeres con “estatuas”, aludiendo a la blancura. La belleza de la
pintura permanece, tanto en la figura de las mujeres, como en el paisaje que el autor
imagina verde y humedo, elementos que hacen que la imagen exprese sensaciones.

La comparacion ente las mujeres y las estatuas aparece nuevamente en la siguiente
écfrasis de la pintura Santas mujeres; sin embargo, en esta ocasion, alude a la mujer fria
que no ama:

Lo propio digo de las Santas mujeres, de Bouguereau.'’® Por de contado que
Bouguereau es un gran maestro. Pero sus obras no creen, no esperan, no aman. Son
friamente bellas. Més parece este asombroso dibujante un gran escultor que un gran
pintor. Sus figuras son impecables, como es impecable la mujer hermosa que no
ama al amor."”’

Asi, aunque la obra de este pintor es conocida y al parecer reconocida por su técnica,
Gutiérrez N4jera reprueba la obra porque no hay expresion en las figuras, son estaticas, “no
creen, no esperan, no aman”. Mucho nos recuerda esta critica a la que se hace del cuadro
realista en “El arte y el materialismo”, en el cual “el pintor ha trasladado fielmente todos
los ejemplares que ha podido reunir de los tres reinos de la Naturaleza; pero Dios, que hizo
el original, no ha dado una sola pincelada en la copia™.'”

En la écfrasis que se hace a partir del cuadro Fin de la novela de Hyppolite Fournier, el
escritor agrega color al grabado, y algo més: supone que la mujer es casada pero no es feliz,
por los “indicios” de su postura:

Recrea —me digo a mi mismo— tu errabunda fantasia, hojeando esos cuadernos de
grabados; mira qué elegante es, por ejemplo, ese Fin de la novela, pintado por

176 William Adolphe Bouguereau, pintor francés de escenas mitologicas, de género y retratos. Aqui se
refiere a Le Saintes Femmes au Tombeau (1890), actualmente en el Musée Royal des Beaux-Artes, Antwerp,
Belgium.

TEl Duque Job, “El Salén de Paris”, en op. cit., p. 2.

178 Manuel Gutiérrez Néjera, “El arte y el materialismo”, en Maiiana de otro modo, p. 28.
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Fournier:'”’ esa rubia lectora ha de ser casada... pero no ha de ser feliz... ;jno

observas con qué abandono y qué tristeza cierra el libro? jTal vez le hablo de ella...
tal vez le revivid amores pasados... y ahora cierra la novela escrita para volver a la
novela de su vida!'®

Gutiérrez Najera indica en esta écfrasis que el libro es un objeto que transporta al pasado
a la mujer representada en la pintura; al igual que a él, las imagenes le evocan un mundo de
fantasia. El libro tiene el mismo efecto que el arte realiza en el escritor y advierte que, en el
momento que la mujer de la pintura cierre el libro, ésta regresard a su realidad, tal y como
le sucede a Gutiérrez Najera al alejarse de la literatura y del arte. La écfrasis da por hecho
que la mujer estad viva, abandonada y triste, trata de utilizar la lectura para escapar de una
realidad que no le satisface, pero de la que no puede evadirse.

Las siguientes obras mencionadas, las he clasificado como écfrasis plural, ya que el
autor las alude a todas como pinturas de “género infantil”. Las obras se integran en el texto
para mostrar nifios “sabrosos”, es decir, nifios cuidados y saludables. Es relevante notar que
aunque el autor casi no lo refiere, en todos los grabados hay también una figura adulta, pero
como queda dicho, las écfrasis s6lo enfocan tematicamente la nifiez.

iAquellos vecinitos de Lobrichon dando un beso muy apretado, muy de labios nada
més, muy serio y muy goloso!'®" jAquel otro nifio de pecho que en el cuadro de
Debat-Ponsan, ' *satisfecho después de haber mamado, descansa en las rodillas de la
madre y con las manos dentro de la boca y las desnudas piernas bien abiertas en
figura de tijera, ve al papd que llega sudoroso, ya con hambre, con la pica al
hombro, porque no ha menester seguir con ella aguijoneando a la cansada yunta que
lo sigue paso a paso! Y los sanos y frescos nifios de Maillard!"® ;Y aquella sala de

vacuna gratuita pintada con celoso realismo por Scalbert!'* ;Y los glotones que se
disputan las escudillas y los platos de hojalata para cenar e ir a acostarse; aquellos

'7 Hyppolite Fournier, pintor francés, experiment6 con el uso de la luz y la sombra y con los desnudos.
Estudio en L“Académie Julian. Gan6 la medalla de bronce en el Salon de 1890.

'80°El Duque Job, “El Salén de Paris”, en op. cit., p. 2.

81T Lobrichon present6 en el Salén de 1890 Voisins.

'82 1 a imagen es Junge Bauernfamilie mit Kiihen vor dem Haus, de Edouard Debat-Ponsan, pintor francés
de escenas de historia, de género, retratos y paisajes.

183 Diogeéne Ulysse Napoleon Maillard, pintor francés de temas histéricos, escenas de género, retratos,
muralista, grabador e ilustrador.

'8 Jules Scalbert, pintor francés de temas historicos, objetos alegdricos, escenas de género, flores. Aqui se
refiere a la obra La vaccination gratuite a Paris (1890).
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arrapiezos que son muchos porque sus padres son muy pobres, y que tan graciosos
aparecen, a pesar de su ristico desaseo, en el cuadrito de Blayn!"

Las cinco imagenes referidas, muestran los cuidados que los padres deberian de tener a
sus hijos: amarlos, alimentarlos, mantenerlos sanos y bien vestidos. Contrapuesta con las
cinco écfrasis anteriores, en Pauvre enfant, de Fernand Pelez, el autordescribe a un nifio
abandonado y enfermo, pero, como la obra inspira compasion y tristeza al espectador,
consigue mover sentimientos y en eso radica la belleza de la obra.

Como contraste, mirad, jqué compasion y qué tristeza inspira ese pobrecito
mendigo, cojo, encorvado, que pintd Pelez con tan cruel verdad!'*® No me gustan

. L1 1
tanto como otros muchachitos de Rochegrosse los que veo en su tltimo cuadro.'” A
mi me agrada ver a los nifios, o desnudos o vestidos como hoy los visten las mamas,
0 con airosos y bonitos trajes de capricho. Pero nifios en traje pompeyano, o
romano, o griego, me parecen coristas de una compaiia de dpera infantil."®

A su vez, esta obra es contrapuesta estéticamente con la de Combat de cailles. Quail
fight, de Georges Antoine Rochegrosse, la cual representa unos nifios que se alejan de la
realidad de la sociedad.

Debo hacer notar que la mayor parte de los textos ecfrasticos de Gutiérrez Ngjera utiliza
imagenes de cuadros extranjeros y los transforma para que estos puedan ser situados en la
sociedad mexicana de su tiempo; asi hace una velada critica social y moral de la sociedad.

Asi, como lo vimos en las écfrasis anteriores, los temas que se abordan son muy
distintos; sin embargo, podemos encontrar algunos que son afines como el de las mujeres y
el de los nifios. Manuel Gutiérrez N4jera identifica y selecciona cuadros y grabados que le

permitieron mostrar sus pensamientos, y elogia y se recrea con aquellos que tocan sus

emociones.

'85 El Duque Job, “El Salén de Paris”, en op. cit., p. 2. // La imagen es Repas du soir de Fernand Blayn,
pintor francés de escenas de género y retratos.

'8 Fernand Pelez, pintor francés de temas historicos y de escenas de género.

187 Georges Antoine Rochegrosse, pintor francés de temas historicos, escenas alegoricas, mitoldgicas, de
género, desnudos, retratos, paisajes, murales, acuarelas; fue también ilustrador, decorador y escenografo.

'8 E] Duque Job, “El Salén de Paris”, en op. cit., p. 2.
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El elemento que permanece en todas las ilustraciones, como se menciond en los
postulados estéticos de la pintura y de la escultura, es la belleza del arte y la expresion del

arte, para que éste transmita al espectador un sentimiento o una idea.
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VI. CONSIDERACIONES FINALES

Al colaborar en la ediciéon de una serie de once textos que Manuel Gutiérrez Néjera dedica
a la critica de las artes plasticas, mi interés se centr6 en la comparacion entre imagen y
texto en algunos de ellos. Hice, entonces, una selecciéon de articulos en donde el autor
dedicaba parrafos a describir o aludir obras con referente conocido o localizado por mi, y
pude observar que Manuel Gutiérrez Najera transform6 en literatura las obras plasticas al
describirlas; sin embargo, en algunos casos el resultado fue mucho mdas que una
descripcion.

Asi, por medio del uso de la figura retorica conocida como écfrasis, la cual entiendo
como la representacion verbal de un objeto visual, pude notar que en las écfrasis donde hay
mas creacion narrativa se muestran claramente las ideas estéticas del autor, sobre todo la
defensa de la libertad del arte. Este debe expresar un sentimiento o una idea bella, para
provocar un efecto en quien lo contempla. Estas ideas habian sido claramente expresadas
por Manuel Gutiérrez Najera desde afos atras, en el texto fundamental “El arte y el
materialismo”. Tanto en ese texto programatico como en los textos sobre arte en los que se
basé6 mi estudio, El Duque Job defiende que lo bello debe sentirse, y que el verdadero
artista es aquel que crea una obra original desdefiando la imitacion.

No todos los articulos sobre arte compilados en el apartado “Arte” de Obras XV. Arte.
Viajes. Especticulos (1880-1894) se dedican exclusivamente a realizar écfrasis. Estas
formaban parte de articulos mayores o, a veces, como en “El monumento a Enrico
Martinez”, “Dante. Estatua de Epitacio Calvo”, “Un escultor. Primitivo Miranda” y
“Revista Artistica. 1894, las écfrasis de obras plésticas son intrusiones que complementan
el texto. En cambio, en “Un almanaque con grabados”, “La Academia de Bellas Artes”, “La

roa9

exposicion de pinturas en el Hotel del Jardin” y el “Salon de Paris”, las écfrasis son el texto

principal.



Dentro de los textos sobre arte, seleccioné para su analisis los fragmentos ecfrasticos. La
estructura de esos textos ecfrasticos es la siguiente: se presenta la obra pléstica, ya sea con
el titulo o solamente con el nombre del artista; alude algunos referentes que son visibles en
la obra, para después referirse a los detalles. En seguida crea una narracién que toma como
punto de partida la obra plastica y finaliza con la impresion que el cuadro o la escultura le
causo; esto es, hace un juicio a partir de una oracion declarativa o deja una pregunta abierta
a sus lectores.

En una primera lectura podria pensarse que Gutiérrez Najera unicamente alude a las
obras que le agradaron como escritor modernista. Sus comentarios van mucho mas alla del
gusto por obras determinadas y revelan toda una concepcion estética.

Podemos encontrar sus ideas estéticas desarrolladas expositiva o argumentativamente
tanto en el andlisis del discurso critico de los articulos como, implicitamente, en los
fragmentos efrasticos. La critica que hace al método de la Academia, es una de las premisas
mas importantes de Gutiérrez N4jera, ya que el artista debia transformar lo que veia y lo
que sentia en algo mas, no copiar los modelos académicos. Esta idea se reitera al referir
artistas mexicanos que estudiaron en el extranjero con el fin de crear un arte nuevo, no la
imitacion de estilos europeos.

Encontré algunas constantes que sintetizan los ideales estéticos najerianos. Por una
parte, la referencia a la luz al describir obras plésticas, marca la presencia de lo bello;
siempre que alude a una luz —que puede ser celestial, como en Cristo en el camino de
Emaus— presente en la obra, indica un buen artista o una verdadera obra de arte. Otra
constante tiene que ver con la presencia de nifias o mujeres, y mas atn cuando alude a sus
ojos suele relacionarlos con lo celestial. Pero incluso refiriéndose a varones, como Dante o
Byron, la luz de sus ojos es el reflejo de lo bello, que es el ideal artistico de nuestro escritor.
El color, la vida y la blancura —como en la lavandera de Breton— son también alusiones al

buen arte y artista.
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Aunque dedica articulos a la pintura, la escultura y el grabado, puedo concluir que
Manuel Gutiérrez Najera deja clara su preferencia por el arte pictdrico. Las écfrasis que
tienen como referente una pintura, son mas literarias, se encuentran mas elementos
prosopopéyicos y de movimiento. Ademas sus temas se acercan mas a las preocupaciones e
ideas del escritor: el papel de la mujer dentro de la sociedad o el abandono de los nifios,
como en los Mendigos de Murillo o Crinolina improvisada de Chaplin.

Queda para futuras investigaciones ahondar en la influencia de las ideas estéticas de
criticos como Diderot o Baudelaire que permita un trabajo comparativo entre la critica

mexicana y la europea.
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ANEXO



ESCULTURAS

Monumento a Cuauhtémoc de Miguel Norena

Ved la de Cuauhtémoc: esta en igual posicion que la erigida en Tebas al hijo predilecto de
la Aurora; la hieren los primeros dardos de la luz; pero sus labios rigidos no se abren; mira
al sol frente a frente, y calla... y espera.

Tiene esa gran figura todas las apariencias de la vida. Cree uno que va a andar,
hendiendo el aire. Pero estd muda, inerme e impasible, como la raza que personifica
hermosamente. [.....] Norefa, en su Cuauhtémoc, hizo la estatua del tnico héroe mexicano
que tiene el caracter gentilico de semidids. Cuauhtémoc no es, propiamente hablando, héroe
nuestro, porque la raza mezclada y no la india, es la que prepondera en la Nacion y
determina nuestra nacionalidad; pero si es héroe de esta tierra y honra y decoro del linaje
humano.

Norefia en esa estatua puso lo mejor de su inspiracion, lo mas puro y mas noble de su

ciencia
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Estatua del general Carlos Pacheco de Gabriel Guerra

Gabriel Guerra era, sin duda alguna, el escultor mas genial, de mas libre y robusta
inspiracidn entre cuantas ha producido la Academia. Ya se revela el talento de Guerra en el
soberbio bajorrelieve que representa el tormento de Cuauhtémoc; ya apunta el genio del
artista en la estatua de Homero hecha para la Biblioteca Nacional; mas en donde se le juzga
y se le admira es en la estatua del general don Carlos Pacheco. jQué maestria en el trato de
los pafios! jQué habilidad para vencer las dificultades! Faltaban al general Pacheco, como
es bien sabido, el brazo derecho y la pierna izquierda. Pues bien, a pesar de esto, Guerra
supo dar a la figura de aquel heroico mutilado, gallardia y arrogancia, sin menoscabo de la
verdad o exactitud del parecido. El general Pacheco esta de pie; la capa prendida al hombro
va cayéndole airosamente hacia la izquierda y cubre con arte los dos miembros de que
carece la figura. Tal estatua si es obra de arte y no de encargo y pacotilla, como las que

suelen improvisar algunos escultores.
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Monumento a Enrico Martinez de Miguel Norena

Adviértase el gallardo conjunto de la composicidn; la habilidad con que supo escogerse un
tipo mixto, mitad espafiol, mitad indigena, para representar a la Ciudad de México; el noble
y fiero continente de esa altiva matrona, tan acabada y donairosa como una estrofa heroica
de la Iliada; la correccion ateniense de las lineas, y el arte con que estdn tratados los
ropajes. La corona mural recorta noblemente su cabeza, erguida sobre el cuello en ademan
de altivo menosprecio. Es la mujer en el mediodia de la vida, en el pleno equilibrio de sus

facultades y en el arménico desarrollo de sus formas.

o Mlantius, o o o 4 i do o s e M
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Estatua de Dante de Epitacio Calvo

La estatua representa al Dante como yo lo habia sofiado. El mismo rostro austero de severas
lineas; los pomulos salientes y las mejillas demacradas; frente dilatada y espaciosa;
hundidas las pupilas que sondearon con su vista de aguila el seno cavernoso del Infierno;
asi es, asi es el Dante. Todo es adusto y rectilineo en esa gran figura quieta: desde las duras
lineas del perfil, hasta los pliegues de la tunica talar, en cuyas fimbrias se ha pegado el
polvo de las calles de Ravenna. Ese es el Dante: ese hombre oscuro vuelve del Infierno.
[.....] Ahi est4, por ejemplo, esa figura tétrica del Dante, diestramente esculpida por un
discreto artista mexicano. Nada habia escultural ni plastico en ese hombre, cuya frente
irradia con todos los centelleos de la Edad Media; sus carnes estdn flacas, palidas y
maceradas por el ayuno; un ropaje talar lo cubre por completo, ocultando las miserias del
cuerpo, todo huesos; la vida se concentra en la espaciosa frente y en los ojos que han
conservado, por efecto de un espejismo misterioso, las claridades rojas del Infierno: no es
un cuerpo, es una sombra; no es un organismo, es una idea; no ve, escudriia; no habla,
medita; y ese pensamiento que dibuja su negro espectro en la boveda majestuosa de la
frente, es el que va a interpretar y reproducir al estatuario, dando color al méarmol y
poniendo luz en el oscuro fondo de esas pupilas apagadas. Dante es precisamente la figura
mas dificil de ser representada en una estatua. Todo en ¢l es vida interna y agitacién
intelectual; toda su actividad se concentra en el cerebro; una de sus ideas dio ser a
Magquiavelo, de una de sus palabras nace Miguel Angel. ;Cémo expresar con el marmol
frio ese caracter que resume y que compendia las pugnas religiosas y politicas de la Edad
Media? Yo no lo sé; pero el hecho es que el escultor ha conseguido ese ideal. Esa frente

medita, esa boca habla y esos ojos ven. Ese es el Dante como yo lo habia sofiado.
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Cristobal Colon en la corte de los Reyes Catolicos de Juan Cordero

jCuan otro le miro en aquel lienzo de Cordero! jLa nieve de los afos ha cubierto ya su
espesa y antes ensortijada cabellera! Los reyes le aguardan en su trono, y ¢l se acerca,
precedido de pajes que llevan como ofrenda maravillosos péjaros y flores exdticas; lo

siguen los indios que €l lleva cautivos. Los grillos que sujetan sus pies explican las cadenas

que amarraron luego los brazos del inmortal descubridor.
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Fray Bartolomé de las Casas de Félix Parra

iLos indios! El fuego del sacrificio chispea en el duro hornillo. El templo azteca muestra su
fachada extrafia, llena de dioses monstruos y de endriagos. Alli esta la victima, arrojando
aun sangre por las heridas duramente abiertas. La viuda, en el paroxismo del dolor, abraza
los pies de un sacerdote: ése es Las Casas. No sé si los blancos hilos que hay en su cabeza
son los hilos nevados de una luz beatifica: las manos, blancas y nerviosas, oprimen contra
el pecho al crucifijo. Si la mirada de Coldn est4 creando un mundo, la mirada de Las Casas

esta creando un Cielo!
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Graziella de Julia Escalante

Su Graziella no es, en rigor, la Graziella de Lamartine. Es demasiado sefiorita y poco o
nada sorrentina: una Graziella de muy buena familia. La sefiorita Escalante mir6 el tipo de
su heroina, o mejor dicho, trasladé ese tipo al medio elegante en que ella vive. Pero si quiso
expresar en esa figura el sentimiento de abandono y tristeza, no puede negarse que lo
realiz6 completamente. Esa nifia elegante que por un capricho romantico se ha vestido de
Graziella tuvo de seguro un novio que la abandon6, que le ha prometido volver y que no
vuelve. Estd enamorada y esta triste; esto se ve, magistralmente expresado, en sus 0jos, en

su actitud, en su frente, en su boca, en toda ella.

QUE EMPUNARON LOS PINCELES %

JULIA ESCALANTE. GARIELLA (SIG) INMOVIL.
CON LA MIKADA PERDIDA SE QUEDABA DURANTE HORAS ENTERAS A LA SOMBRA
DE LA HIGUERA (A. Lamastine), 1679, CAT 31
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Lechero de Julia Escalante

El Lechero me parece muy superior como dibujo y como estudio au plein air. Es una de las
figuras mejor plantadas y mas vivas que he encontrado en la exposicion. Tampoco, y a
pesar del paisaje mexicano en que la artista lo coloca, es un lechero nuestro. Es acaso el
novio de Graziella vestido también de fantasia, muy limpio, muy correcto, muy Jockey
Club, muy prestada y accidentalmente campesino.

Pero, jcomo hay aire, como hay horizontes en ese cuadro! La figura se destaca esbelta y
recortada cuidadosamente por la luz, como por una tijera de oro.

La Graziella y el Lechero, o para hablar mas propiamente, el Lechero y la Graziella son
dos muchachos encantadores y muy bien educados, que burlando la modestia de la seforita

Escalante, nos dice al oido: “jes una artista!”

LAS SENORITAS MEXICANAS

7

£

JULIA ESCALANTE (1854.1900)
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La noche de Juan Gamboa Guzman

La idea de La noche es mas poética; se desprende mas de la tierra. Estd inspirado este

lienzo por un cuarteto de inspiradisimo poeta mexicano, de Jesus E. Valenzuela:

La luna en el zafir tenue flotaba
como borrado disco de diamante,

v con su luz dulcisima besaba

la augusta frente de la noche errante.

La Noche pasa sobre el mar —un mar de moiré— reclinandose sofiolienta en una nube,
como se reclina la mujer enamorada en el hombro de su amante. Cierra los ojos para no ser
indiscreta, para no ver a los que se aman en el mundo y a favor de la sombra. No es en ese
momento la mujer que ama: es la mujer que acaba de amar. Vuela despacio porque es
misericordiosa, porque es buena; para dar al beso tiempo de que acabe. En sus oidos debe
sonar esta frase, murmurada por muchos labios que no quieren desprenderse: “jno te
vayas!”

La luna no es la que describe el poeta Valenzuela, no es un “borrado disco de diamante”.
iEs una luna que ha cambiado en plata nueva todas las monedas de oro que el sol le dio al
dejarla, es una luna fulgurantisima, una luna que quiere vestir de blanco, vestir de novia, a

esa dormida, a esa sombria!
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PINTURAS EXTRANJERAS-PLURALES

Romains de la décadence (La orgia romana) de Tomas Couture

Pasa la escena en un vastisimo salon, sostenido por columnas de orden corintio y lleno de
imponentes esculturas que representan a los romanos de otro tiempo. Comienza a amanecer
y la palida luz de la mafiana se filtra por los claros del vestibulo y por intersticios de la
arquitectura. Es el momento en que el hastio y el tedio penetran a la sala con la luz. Hartos
y aburridos, los convidados duermen en un lecho, cubierto de telas ricas y vistosas. La
embriaguez entorpece sus lenguas, pesa el suefio sobre sus parpados, y su naturaleza se
niega a cometer nuevos excesos, como piafan y se encabritan los caballos cuando el jinete
quiere obligarlos a que salten de un salto el precipicio.

Alli estan echados, con los brazos flojos y pendientes, bajan la cabeza, vencidos por el
vicio y el cansancio. El vino y las cortesanas pudieron mas que los barbaros. Los cascos de
bronce no pudieron plegar aquellas frentes con la enorme pesadumbre de sus cimeras, y
helas alli dobladas docilmente bajo el peso de las flores. Las copas se escapan de esas
manos temblorosas, que en otro tiempo empufiaban la espada con vigor. Un joven se ha
aislado, encaramandose al pedestal de una estatua y alli duerme. Otro naufrago de la orgia,
va como un cuerpo muerto en brazos de sus esclavos. Una mujer, casi desnuda, alza los
brazos y se encorva hacia atras en una especie de bostezo nervioso, de tal modo, que hasta
cree oirse como crujen distendidos sus musculos vigorosos y robustos. Testigos imponentes
de la orgia, las estatuas observan con sus enormes ojos blancos aquella saciedad y aquel
hastio. Diriase que un relampago de colera brota de aquellas pupilas marmoéreas. Un
borracho trepa al pedestal de una de aquellas esculturas, y para desarrugar su adusto cefio,
le moja los labios con el vino de su copa. Este ingeniosisimo detalle pone de relieve el
contraste entre la Roma de marmol, la Roma heroica y la Roma decadente que ventrea a sus

pies.
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The Light of the World (La luz del mundo) de William Holman Hunt

Didgenes buscando con su linterna un hombre en pleno dia. Hunt —un pintor inglés- nos
muestra a Cristo haciendo su nocturna ronda y buscando una alma despierta en el dormido
mundo. “Behold, I stand at the door, and knock; if any man can hear my voice, and open
the door, I will come in to him, and will sup with him, and he with me”. Ha tocado sin
duda, a muchas puertas que no han querido abrirse, y aquel divino rondador nocturno
camina desalentado y sin vigor, con muchas y muy duras espinas en su nimbo de oro. La
hierba mojada tifié de verde la fimbria de su dalmética de brocado, y la luz brilla con menos
intensidad y menos vida en su linterna. ;Serd feliz en el pobre dintel a que se acerca,
sembrado de malas plantas y de ortigas? El toque del aldabén no se ha de oir seguramente
dentro, ahogado por los cantos de la orgia o los ronquidos de la bestialidad.

Asi es el arte: también, joh pequeiiito rondador nocturno!, marchas de casa en casa y de
puerta en puerta, sintiendo el frio y la punta de las piedras que hielan y desangran tus
desnudas plantas. Tu también vas asi, de puerta en puerta, con las carnes desnudas en
medio de la noche, con el cuerpo entumido y con las manos casi amoratadas. Toda la luz,
todo el calor, toda la vida, se refugian en tus ojos, en tus hermosos 0jos que miran siempre
al cielo. Y ta, como el silfo de Victor Hugo, tocas con los nudillos de tus dedos a los
maderos de la puerta y la ventana: “Abreme —dices— soy muy nifio, tengo miedo y tengo
frio. El aire azota mis desnudas carnes y traspasan mi planta las espinas. No te haré ningun
mal. ;Soy tan pequeiio! Deja que desentuma mi cuerpecito junto al fuego, y que me abrigue
siquiera junto al perro satisfecho que duerme al calor de la encendida chimenea. {No te haré
ningin mal!, ;qué puedo hacerte? Ve que la noche cierra cada vez mas dura, el gallo canta
en la heredad y pronto comenzaran a caer de los luceros esos tristes alambres de humedad y
frio que caen a la madrugada sobre el valle! Mis alas no me sirven ya para volar; sus
plumas se me erizan. Las ramas de la encina parece que se tienden a cogerme, y los

enormes troncos me asustan con sus formas de fantasmas. No puedo correr mas; ladran los
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perros y he visto resplandecer, entre la fronda espesa de los arboles, los o0jos sanguinolentos
de los lobos. Abreme: jtengo miedo!, jtengo frio!”

Y puertas y ventanas quédanse cerradas, y la noche cierra cada vez mas dura, y
comienzan a caer de los luceros esos tristes alambres de humedad y frio que llueven a la
madrugada sobre el valle. El pobre nifio, de cuerpo violdceo y brazos exangiies, se muere
lentamente en el yerto pretil de la ventana. No le oimos. El suefio pesa sobre nuestros
parpados y el cansancio nos ata en nuestros lechos. Al siguiente dia, cuando la nifia que
despierta sobre su ventana para mirar si el novio dejo en ella el ramillete matinal, encuentra

dos copos de plumas blancas que todavia se enrizan, y unas cuantas moléculas de polvo de

oro. Es todo lo que resta del pequefio errabundo de las noches.
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PINTURAS NACIONALES-SINGULARES

La ida al castillo de Emaus de Ramén Sagredo

No hay, sin embargo, lienzo alguno en la Academia que tan poderosamente embargue mi
animo como ese admirable lienzo de Sagredo: Jests en el camino de Emaus. Los tintes
opalinos del crepusculo coloran el horizonte. La tierra de Palestina desarrolla su triste
panorama en lontananza. He ahi los muros pobres del castillo; he ahi la palma que se eleva
gallarda en la caliente arena. Jests se aproxima acompafiado de dos discipulos amantes.
Jamas pintor alguno ha dado més uncién y mas poesia a la figura soberana del Salvador. De
aquella boca estd brotando el Evangelio. La tarde muere silenciosamente. La sombra baja y
cubre la campifia. El rostro del Salvador, empero, se destaca vigorosamente, rodeado de
una aureola de luz. ;Es el sublime resplandor interno de las almas o algun rayo perdido de
la fulgente claridad solar, que ha querido permanecer mas largo tiempo en el espacio para

rodear el rostro de Jesus?
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La Muerte de Marat de Santiago Rebull

Esa Carlota Corday de su cuadro, esta pidiendo una aureola, un nimbo semejante al de
Santa Teresa de Jesus. Es la futura martir en actitud de desafiar a sus verdugos. [.....] Su
Carlota Corday no es la que nos pinta la historia, pero si la Rachel, la Ristori, la mas
insigne de las tragicas, en el papel de Carlota Corday. No era ella tan aristocratica; en ese
cuadro se asemeja a Maria Antonieta. Pero el sefior Rebull necesitaba presentarla asi, para
que la viésemos no como a una mujer, sino como a un angel vengador. Es claro que no
pudo haber quedado en esa actitud después de apufialar a Marat, y cuando ya entraba gente
al cuarto, llamada por los gritos del moribundo; pero estaba esperando el aplauso del
publico, en el final del quinto acto. No serd enteramente real, pero si es absolutamente
hermosa. No sera la Corday, pero si la venganza.

Y no reprocho al sefior Rebull este “dramatismo” de su manera, porque es bello y
porque tiene mucho de simbolico. En ese rostro de la vengadora se mira mucha luz de
Juana de Arco. Es la poseida por un dios; la que mata y queda tranquila porque piensa: “jhe
cumplido un decreto superior; he hecho justicia!” Marat mismo se muere, en ese cuadro,
teatralmente; las mujeres que entran, atropellandose, por la puerta, sin que Carlota vuelva el
rostro para verlas, son comparsas; pero el efecto de este final de tragedia es soberano. De
los labios de Carlota Corday salen versos sonoros. Y se aplaude por fuerza llamando a
gritos al autor... y al pintor escenografo que tan maravillosamente ha pintado ese rincon de

buharda en que Marat agoniza a la vista del publico y sabiendo bien que se le estd mirando.
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La demencia de Isabel de Portugal de Pelegrin Clavé

La reina Juana abre desmesuradamente las pupilas negras, agrandadas por la demencia, y
sus hijos, vestidos de brocado y terciopelo, se agrupan en su torno y esconden las cabezas

en su pecho, como si asi quisieran devolverle el juicio. Un anciano llora apoyado en el

dosel.
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IMAGENES IMPRESAS

Hoy es el santo de mama de Charles Chaplin

La nifia se ha levantado muy temprano y, todavia a medio vestir, ha ido a cortar las flores
del jardin. —Estamos en Primavera-dicen las rosas que lleva en el canasto y en los brazos. —
Tenemos diez abriles —dicen los ojos claros de la nifia, fijAndose curiosos en el cielo. La
graciosa rapazuela no sabe aun construir periodos ni hacer ramilletes. Lleva las flores en
desorden, oprimiéndolas suavemente contra el pecho. [La nifia] Tiene los hombros y los

brazos desnudos. ;No son asi los dngeles?
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Crinolina Improvisada y Traje de cola de Thomas Hendricksz de Keyser

Las dos protagonistas apenas han llegado a los seis afios, pero ya la coqueteria apunta en
ellas. Esta lleva grandes choclos, hechos para las duras correrias del campo y para libertar
su pie pequeio de la humedad de los jardines. Las medias, sin ligas, sucias de polvo, con
manchas de lodo, caen dejando descubierta su pierna delgada en la que todavia se acusan
fuertemente los musculos y los huesos. Pero la nifa tiene ya afectaciones de mujer, y alla a
sus solas debe indignarse contra sus padres que tan mal la visten. La prueba es que,
tomando un pequefio aro, lo ha colgado de sus hombros, levantando con ¢l la falda de su
traje. La nifia tiene puff, la nifia tiene crinolina. En torno suyo la naturaleza muestra sus
encantamientos prestigiosos. Los pajaros vuelan, las aguas corren susurrando, las flores
perfuman y los rayos del sol alumbran todo. Yo ante la augusta serenidad de aquel paisaje,
pienso: Dios ha dado alas a los pajaros, perfume a la flor y a la mujer coqueteria. Esa es su

arma, ése es su instinto, ésa es su fuerza.
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Romeo y Julieta de Horacio Lengo

iLos péjaros! También aman, como todo lo que piensa, como todo lo que siente, como todo
lo que vive. Horacio Lengo ha pintado un lienzo admirable cuya copia miro aqui y cuyo
titulo es: “Romeo y Julieta”. No es todavia la media noche: ;para qué? Los hombres nada
mas hemos hecho un crimen del amor y necesitamos de la sombra para los idilios. Las aves
pueden amarse en pleno dia, entre el aroma de las flores que se entreabren y a la luz del sol.
Julieta es una ave de plumaje rico y Romeo es un pdjaro. El antepecho de la ventana los
divide: una sombrilla china tamiza en polvo de oro sobre sus cabezas los rayos del sol. Las
flores trepadoras forman un marco digno a esta divina escena de amor libre. Las alas se
estremecen; tiemblan las gorgueras de los amantes y se juntan sus picos. jQué felices son

las aves! Su vida dura lo que dura el amor, muy pocos dias.
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Estatua en marmol de Lord Byron de Giusseppe Pozzi

Ahti la estatua en marmol de Lord Byron, obra del estatuario Pozzi. El poeta descansa en un
sillén romano. Las lineas varonilmente hermosas de su rostro, se destacan poderosamente
en el oscuro fondo del grabado. Algunos libros yacen a sus pies, y en sus rodillas se
extiende un pliego blanco. Jamas he visto cabeza comparable a la de Byron. Asi debi6 ser
Luzbel, el gran arcangel. Los ojos del poeta, velados por los parpados que se entornan,
buscan colores y armonias en el espacio. De ahi toman el cielo. Luego se cerraran
pesadamente para observar el alma. De ahi toman las negras sombras y las rojizas

claridades del Infierno.
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Invitacion de juego de pelota a pala de Esteban Murillo

Ahi estan los mendigos de Murillo, desarrapados, sucios y maltrechos. Uno rasca la tierra
con un punzon de acero. El aire azota sus desnudas carnes y una sonrisa idiota abre sus
labios, ensenando la doble hilera de sus dientes amarillos. El otro, de pie, més abatido, mas
miserable ain, muerde una corteza mohosa de pan duro y lleva en la mano un cacharro
vacio. Le sigue un perro. Los perros son los unicos companeros de la desgracia. Los dos
mendigos son adolescentes, casi nifios. La miseria los concibi6 en una noche de diciembre,

tirada en el dintel de alguna puerta.
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La edad de oro de Charles Joshua Chaplin

Pero fijad la vista en el primero: La edad de oro. ;La edad de oro? ;Por qué? La juventud
es la edad de flores. Y esa joven lindisima que llena el lienzo con el albor de su ideal
blancura; esa joven bastante envuelta entre nubes de encaje para tener el encanto de lo casto
y bastante desnuda para aparecer en la plenitud de la belleza, no es una joven, es la misma
juventud. Sus cabellos estan en la edad de oro; sus ojos en la edad azul de cielo; su boca en
la edad del beso; y su cuerpo en la edad de la gardenia. Sus ojos languidecen; sus labios se
entreabren; su nariz se dilata para aspirar perfume embriagador; echa atras la cabeza en
indolente postura y comprime con una mano el niveo seno... Espera... Aguarda... Es una

novia... jla hermosa novia del Amor!

LILLUSTRATION &
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La lavandera de Jules Adolphe Breton

En cambio, me sorprende y admira por la verdad de la figura y la correccion extrema del
dibujo, La lavandera de Breton. jOh, este Breton es inimitable para las escenas campestres!
Se ve andar a esa lavandera que viene, por la orilla del rio, con el canasto en la cabeza.
Alta, recia, sin alifio, pero con cierta hermosura selvatica; quemado el cutis de la cara por el
sol; blancos los brazos por haberse desarrollado en continuo trato con el jabén y con el
agua; vivos y grandes los ojos; robusta la garganta; desaseados los pies que desafian con su
doble corteza de madera y carne, los guijarros del camino; mal abrochado el corpifio y en
desorden la camisa, la lavandera de Breton regresa de su faena diaria, a la hora calurosa del
mediodia. El paisaje es vasto; la atmodsfera del cuadro es muy rica en oxigeno; pero la

figura es la que coge y detiene la observacion del critico y la mirada del curioso.
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Réve d'été de Pierre Franc Lamy

Precioso es también el Suerio de estio de Franc Lamy. Se siente la frescura de esas
hermosas desnudeces que travesean en la hierba o retozan en el aire. {Ninfas desnudas y
palomas blancas! Este lienzo podria llevar el mismo titulo que cierta célebre poesia de
Tedfilo Gautier: Sinfonia en blanco mayor. Es un admirable grupo de estatuas en un paisaje

de humedo verdor.
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Le Saintes Femmes au Tombeau (Santas mujeres) de William Adolphe Bouguereau

Lo propio digo de las Santas mujeres, de Bouguereau. Por de contado que Bouguereau es
un gran maestro. Pero sus obras no creen, no esperan, no aman. Son friamente bellas. Mas
parece este asombroso dibujante un gran escultor que un gran pintor. Sus figuras son

impecables, como es impecable la mujer hermosa que no ama al amor.
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Fin de la novela de Hyppolite Fournier

Mira qué elegante es, por ejemplo, ese Fin de la novela, pintado por Fournier: esa rubia
lectora ha de ser casada... pero no ha de ser feliz... ;no observas con qué abandono y qué
tristeza cierra el libro? jTal vez le hablo de ella... tal vez le revivié amores pasados... y

ahora cierra la novela escrita para volver a la novela de su vida!
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Voisins de Lobrichon; Le premier deuil de Edouard Debat-Ponsan; Les enfants aux
poussins de Diogeéne Ulysse Napoledon Maillard; La vaccination gratuite a Paris de Jules
Scalbert; Repas du soir de Fernand Blayn; Pauvre enfant de Fernand Pelez; Combat de
cailles de Georges Antoine Rochegrosse.

iQué ninos tan sabrosos, si se permite la frase, hay en esos cuadros! jAquellos vecinitos de
Lobrichon dando un beso muy apretado, muy de labios nada mas, muy serio y muy goloso!
iAquel otro niflo de pecho que en el cuadro de Debat-Ponsan, satisfecho después de haber
mamado, descansa en las rodillas de la madre y con las manos dentro de la boca y las
desnudas piernas bien abiertas en figura de tijera, ve al papa que llega sudoroso, ya con
hambre, con la pica al hombro, porque no ha menester seguir con ella aguijoneando a la
cansada yunta que lo sigue paso a paso! ;Y los sanos y frescos nifios de Maillard! ;Y
aquella sala de vacuna gratuita pintada con celoso realismo por Scalbert! ;Y los glotones
que se disputan las escudillas y los platos de hojalata para cenar e ir a acostarse; aquellos
arrapiezos que son muchos porque sus padres son muy pobres, y que tan graciosos
aparecen, a pesar de su rustico desaseo, en el cuadrito de Blayn!

Como contraste, mirad, jqué compasion y qué tristeza inspira ese pobrecito mendigo,
cojo, encorvado, que pintd Pelez con tan cruel verdad! No me gustan tanto como otros
muchachitos de Rochegrosse los que veo en su tltimo cuadro. A mi me agrada ver a los
nifos, o desnudos o vestidos como hoy los visten las mamas, o con airosos y bonitos trajes
de capricho. Pero nifios en traje pompeyano, o romano, 0 griego, me parecen coristas de

una compaiiia de Opera infantil.
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T. Lobrichon: Voisins
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Junge Bauernfamilie mit Kiihen vor dem Haus de Edouard Debat-Ponsan
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Les enfants aux poussins de Ulysse Napoleon Maillard
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La vaccination gratuite a Paris de Jules Scalbert
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Repas du soir de Fernand Blayn
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Pauvre enfant de Fernand Pelez:

Combat de cailles de Georges Antoine Rochegrosse
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