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Historiografia

Los estudios sobre historiografia son fundamentales en cualquier disciplina. En el caso del arte
japonés, son muy escasos en nuestro pais los libros que abordan los debates que ha habido en
Japon sobre este tema. Uno de los momentos mas importantes en el analisis y valoracion del
arte nipon fue la era Meiji (1868-1912), una época en la que se forjo el moderno estado japonés
tal como lo conocemos hoy. También, en la era Meiji se defini6 un discurso de su cultura y
su arte al servicio del pais. El libro de Daniel Sastre de la Vega Arte y nacion. El discurso de
la historia del arte en el Japon Meiji es un excelente estudio que aborda con profundidad
este complejo tema con rigor, profusa documentacion y atinada capacidad analitica. Se trata
de una publicacion cientifica, resultado de una larga investigacion académica por parte del
autor, dirigida a un publico especializado, que cada vez es mayor en el mundo hispanico. En este sentido, Arte y
nacion nos revela un significativo avance en el campo de los estudios japoneses en Espafia y la consolidacion de
la Japonologia, que se ha incorporado con firmeza al mapa de las titulaciones universitarias en el siglo XXI, como
grado o master de estudios de Asia Oriental. Los primeros libros sobre arte japonés que se publicaron en Espaia,
dejando a un lado los escritos de los misioneros del siglo X VI fascinados por la diferencia de costumbres de los
nipones, se escribieron en la época del Japonismo, bajo los destellos de los objetos artisticos que Japon presentaba
en las Exposiciones Universales. Fue el caso de La agricultura, la industria y las bellas artes en el Japon: noticias
recogidas con motivo de las exposiciones internacionales de Filadelfia (1876) y de Paris (1878), de José Jordana y
Morera, el primer libro en presentar una breve vision general del arte japonés en 1879. Su autor no era historiador del
arte, sino un ingeniero de montes interesado por las posibilidades econémicas de establecer relaciones comerciales
con Japdn, especialmente desde Filipinas, todavia bajo dominio espafiol. A este libro su sumaron después los escritos
de diplomaticos, periodistas y literatos. Las monografias sobre arte japonés fueron muy escasas y se limitaron a
traducciones de estudiosos extranjeros. La primera monografia escrita por un profesor universitario fue La estampa
Japonesa (1949) de Alexandre Cirici Pellicer, escrito desde fuentes francesas fundamentalmente. El primer manual
completo sobre la historia del arte japonés se remonta a 1967, con la publicacion de E/ arte de Japon en la prestigiosa
coleccion “Suma Artis” de Espasa Calpe, del jesuita Fernando Garcia Gutiérrez, formado en la Universidad de Sofia
en Tokio. Su intensa actividad académica, unida a la de otros pioneros, como el catedratico de historia del arte de
la Universidad de Zaragoza Federico Torralba Soriano, cimienta el desarrollo de los estudios de arte japonés en
nuestro pais, que se adaptd a las circunstancias de los planes de estudios de cada universidad gracias a las primeras
generaciones de profesores e investigadores que orientaron su actividad docente e investigadora hacia Japon. Con
estos precedentes nos encontramos en la actualidad con un panorama que ha madurado en todos los aspectos y
que nos muestra una consolidaciéon de la Japonologia espafiola que se refleja en las actividades académicas, los
congresos y las publicaciones que se realizan. El autor de Arte y nacion representa esta realidad, puesto que es
un investigador formado especificamente en estudios japoneses en la Universidad Autonoma de Madrid y ha
desarrollado su investigacion en el seno del Centro de Estudios e Investigacion sobre Asia Oriental. En esta linea,
ha completado su formacion con estancias en el extranjero para realizar una tesis doctoral sobre arte japonés que
ha dado paso a esta monografia. Ademas, Arte y nacion, ha sido publicado en una coleccion especializada en una
editorial universitaria, Edicions Bellaterra, de la Universitat Autonoma de Barcelona, dirigida a toda la comunidad
universitaria y especificamente a los, cada vez mas abundantes, investigadores sobre Japon en habla hispana.

Arte ¥ naciin

Trayectoria del autor

Daniel Sastre de la Vega es uno de los investigadores con mayor proyeccion en el panorama nacional por su sélida
formacion, su capacidad de trabajo y por el interés de sus investigaciones. Actualmente trabaja desde 2012 como
profesor en la titulacién del Grado en Estudios de Asia y Africa desde el Departamento de Lingiiistica. Lenguas
Modernas. Logica y Filosofia de la Ciencia. Teoria de la Literatura y Literatura Comparada de la Facultad de
Filosofia y Letras de la de la Universidad Autéonoma de Madrid. En esta universidad se creo6 el Centro de Estudios
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de Asia Oriental que agrupa a destacados especialistas, tanto de China, con Taciana Fisac a la cabeza, como de
Japon, con Kayoko Takagi, Ana Maria Goy Yamamoto, David Mervart, Emi Takamori, Rumi Tani y el propio Daniel
Sastre. Este centro es uno de los mas potentes y activos de nuestro pais y realiza una labor sostenida en el tiempo en
actividades docentes y investigadoras. El curriculum de Daniel Sastre de la Vega es extenso y no resaltaremos aqui
mas alld de aquellas cuestiones que ayudan a entender la génesis de Arte y nacion. El discurso de la historia del
arte en el Japon Meiji. Su formacion universitaria se inicidé con una licenciatura en Historia y Teoria del Arte en la
Universidad Autonoma de Madrid que concluy6 en 1999. Después arranco una etapa que comprende varias estancias
en el extranjero, que concluyeron con el Master of Arts in Japanese Studies de la Universidad de Sophia en Tokio en
2008. Durante este tiempo ha elevado sus competencias en lengua japonesa, lo cual le ha permitido aprovechar sus
estancias en Japon, como las realizadas en el Art Research Center de la Universidad Ritsumeikan (Kioto), y acceder
a mucha bibliografia no traducida a lenguas occidentales imprescindible para sus investigaciones.

Defendi6 su tesis doctoral con todos los honores en septiembre de 2017 en el en programa de doctorado de
Historia y Teoria del Arte, bajo la direccion de Isabel Cervera, una de las mayores especialistas en arte chino de
nuestro pais. Conviene recordar que su directora hizo su tesis doctoral con Carmen Garcia-Ormaechea, profesora del
Departamento de Historia del Arte III la Universidad Complutense de Madrid, institucion que tuvo estudios sobre
arte de Extremo Oriente (como se decia entonces) desde 1967 gracias al magisterio del profesor francés Jean Roger
Riviére. Carmen Garcia-Ormaechea, que pertenece a la primera generacion de universitarios espafioles en realizar su
tesis doctoral sobre el arte asidtico, concretamente sobre Porcelana china en Esparia, dirigio su tesis a buena parte
de una segunda generacion académica de doctorandos, mas de una docena, entre los que, ademas de Isabel Cervera,
se cuentan Pilar Cabanas y Eva Fernandez del Campo, a las que cito aqui por haber dirigido también recientes tesis
doctorales sobre tematica de arte asiatico. Con esta abreviada presentacion del desarrollo de tesis en Madrid, quisiera
subrayar que Daniel Sastre pertenece ya a la tercera generacion de doctores. La monografia Arte y nacion tiene su
origen en el material trabajado durante su tesis doctoral, cuyo titulo completo es La génesis de la historia del arte en
Japon: Teoria y practica. De Okakuza Kakuzo (1863-1913) a Tsuchida Bakusen (1887-1936), realizada con el apoyo
de una beca Monbukagakushd del Ministerio de Educacion, Cultura, Deportes, Ciencia y Tecnologia y del Proyecto
de Investigacion I+D Textos, Imdgenes y Espacios: Construccion y Negociacion de Discursos en Asia Oriental
(FFI2011-25897), con Taciana Fisac como Investigadora Principal. Se trata de un amplio trabajo de investigacion
centrado los debates y acciones gubernamentales que favorecieron la aparicion de la Historia del Arte como disciplina
cientifica en Japon en la era Meiji (1868-1912), un periodo en el que Japon buscaba en Occidente las coordenadas
para formar una nacion moderna, tomando distancia de los modelos anteriores, de origen chino, y adoptando nuevos
parametros para ser aceptado como una nacion civilizada. La excepcional figura de Okakura Kakuzd, mas alla de su
éxito editorial The book of tea (El libro del té), destaco en su capacidad teorica para la sistematizacion y periodizacion
del arte nipén. Una segunda parte de la tesis doctoral se centra en el pintor Tsuchida Bakusen (1889-1936), con el
que se aborda el reflejo de la aparicion de la Historia del Arte en la practica artistica. Esta parte de su tesis doctoral
no forma parte del libro Arte y nacion. Tsuchida Bakusen, discipulo de Takeuchi Seihd, es un artista poco conocido
en nuestro pais y esperamos con expectacion que el autor la publique pronto.

La Historia del Arte como disciplina en Japon

El tema principal de Arte y nacion es el estudio historiografico que se produjo en Japon cuando desde el aparato del
estado se inici6 la busqueda de una identidad artistica nacional. El libro se articula ordenadamente en tres grandes
partes igualmente interesantes: una primera sobre la “Historia del arte y modernidad en Japon”, la segunda sobre “La
sistematizacion del arte japonés™ en el que analiza las aportaciones de Okakura Kakuzo, y, finalmente, una tercera parte
con un caso de estudio concreto, el arte Momoyama, que aborda en “Alternativas y desafios al modelo”. Las 193 paginas
que tiene el libro incluyen también unas conclusiones, unos glosarios, la bibliografia y una escueta seleccion de imagenes.
Todas las partes son complementarias y estan escritas con una redaccion agil en la que se exponen las aportaciones del
autor y se realiza una presentacion panoramica de los estudios realizados por otros estudiosos, principalmente japoneses.
La primera parte “Historia del arte y modernidad en Japon” contiene una vision de los cambios producidos en la cultura
artistica japonesa del periodo Meiji que entendemos pueden resultar de gran utilidad no solamente para los historiadores
del arte, sino también en general a todos los estudiosos de Japon. Este periodo historico tan decisivo en la historia de
esta nacion ha recibido muchos estudios sobre sus cambios econdmicos, socioldgicos, juridicos, militares, urbanisticos
y tecnologicos. También en el terreno cultural la era Meiji fue una época de gran florecimiento. Durante mucho tiempo
hubo un cierto desinterés y, en el siglo XIX y XX, parecia que los coleccionistas, museos y estudiosos occidentales,
salvo excepciones, despreciaban todo lo acontecido desde 1868 por ser considerarse contaminado del influjo occidental
y menos puro. En la actualidad nos interesa precisamente por ese contacto, sus consecuencias y su repercusion en el
desarrollo de la practica artistica y en la definicion de la identidad cultural de Japon. Quiza la historia del arte sea una
disciplina especialmente eurocéntrica y precisa de cierta perspectiva desde el relativismo cultural. Damos por sentado la
existencia de algunos conceptos preconcebidos o concedemos el rango de universalidad a conceptos no necesariamente
compartidos por otras civilizaciones. El propio concepto de “arte” no era una categoria analitica comparable. En este
sentido, quiza una de las primeras dificultades para establecer como disciplina la historia del arte en Japon es establecer
qué es el “arte”, un concepto que en Japon no existia hasta que hubo necesidad de crearlo para presentarse ante el mundo
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como una nacion civilizada en un proceso cargado de tensiones culturales, politicas, raciales y religiosas. El neologismo
que se creo para tener una palabra equivalente a “arte” fue “bijutsu”. Sin duda los magnificos emakimono de finales del
periodo Heian, las impresionantes esculturas de los Kei del periodo Kamakura, las pinturas suibokuga de Sesshii o lo
biombos de la escuela Kand son indiscutibles obras maestras, pero era necesario un ejercicio de reasignacion de valores
y de construccion de un relato que pudiera homologar a Japon con el hegemdnico modelo de las naciones occidentales.
Japon ansiaba en el club de las potencias internacionales, de las naciones desarrolladas, de los paises que conformaban
la punta de la piramide trazada desde las teorias de evolucionismo cultura de determinaban la manera de considerar cada
rincodn del mundo. Hay en esta actitud una muestra de orgullo nacional al que se suma cierta preocupacion constante por
tener un reconocimiento internacional. El proceso de occidentalizacion estuvo dirigido desde arriba y empled el sistema
educativo como una eficaz herramienta para modernizar el pais. Se contrataron profesores extranjeros oyatoi gaikoku
Jjin para implantar nuevos estudios. En el terreno artistico los mas importantes fueron los bostonianos y, en la docencia
de bellas artes, los italianos. Como bien subraya en todo momento el autor, en lo artistico, como en lo econémico o lo
social, es preciso poner el foco en la actividad de los agentes gubernamentales del gobierno Meiji, ya que el discurso
artistico era una de las caras del prisma con que Japon se representaba en el mundo.

Machida Hisanari (1838-1897) y el Patrimonio artistico japonés

Una de las aportaciones mas significativas de libro es la argumentaciéon sobre la importancia de la burocracia
gubernamental en el sistema del arte del Japon Meiji y la presentacion del funcionario Machida Hisanari (1838-
1897), vinculado desde 1871 al Departamento de Museos del Ministerio de Educacion. Durante los iltimos afios,
Daniel Sastre ha dedicado algunos trabajos, en congresos y publicaciones, a esta destacada figura que participo
en la redaccion de las primeras leyes sobre el patrimonio artistico. En una época en la que el sintoismo de estado
relegd a un segundo plano al budismo y en la que miles de piezas de los templos se vendian sin control alguno,
fueron necesarias leyes que regularan y protegieran los grandes tesoros nacionales. Se cred entonces la categoria
kokuho o “tesoro nacional”, que sigue utilizandose en la actualidad para distinguir a las obras irremplazables y de
valor cultural de primer orden que merecen una proteccion oficial. En esta labor legislativa también participaron
otros intelectuales como Kuki Ryfiichi (1852-1931) y de Ernest Fenollosa (1858-1908). La legislacion conllevo un
proceso de inventario y catalogacion y el inicio de proyectos para su exhibicion museistica. Desde el Ministerio
de Educacion se cred un extenso equipo para recorrer el pais recopilando las obras de arte mas importantes
de los templos y santuarios, en la que participé6 Machida, junto con un equipo de altos funcionarios, expertos,
pintores y fotégrafos compuesto por Uchida Masao (1838-1876), Seko Nobuyo (1824-1876), Kishi Kokei (1840-
1922), Takahashi Yuichi (1828-1894), Kashiwagi Masanori (1841-1898) y Yokoyama Matsusaburd (1838-1884).
También la proyeccion internacional de los avances que se producian en la gestion del patrimonio artistico japonés
fueron una de las lineas de trabajo de Machida Hisanari, quien se encargd de preparar la participacion de su pais
en la Exposicion Universal de Filadelfia de 1876. Asimismo, Machida, junto con Ninagawa Noritane (1835-1882),
prepard el disefio para la construccion de un museo de arte (antiguo), un bijutsukan, que se emplazaria en Ueno.
No es una exageracion personalizar en Machida Hisanari el esfuerzo gubernamental de sistematizar la politica de
actuaciones sobre el patrimonio artistico nacional.

Okakura Kakuzo (1862-1913): canon y periodizacion del arte japonés

Cuando los japoneses salieron de Japon en la era Meiji y viajaron por el mundo en busqueda de modelos para su
propia modernizacion, encontraron en las capitales paises occidentales grandes museos, con salas ordenadas en una
clasificacion, con una periodizacion y con un discurso alimentado por la idea del progreso. Asimismo, una via de
presentacion del nuevo Japon al mundo fueron las Exposiciones Universales, en las cuales las distintas secciones de
los pabellones estaban fijadas por las categorias y sistemas de valores occidentales. Desde la Exposicion Universal
de Viena de 1873 los japoneses entendieron la necesidad de adaptarse y de asemejar sus catalogos y escritos de una
manera que fuera aceptada y entendida desde el exterior. En Japon la necesidad de crear museos y exposiciones se
aprecia en esa misma década, con la Primera Exposicion Industrial Nacional de 1877 en el parque de Ueno, un lugar
donde se concentraron gran parte de los esfuerzos museisticos del pais. Esta exposicion y otras de comienzos de la
década de 1880 son presentadas en el libro con algunas estampas ukiyo-e, fuente grafica muy interesante para este
tema. Con acierto, la portada de Arte y nacion reproduce una obra de Utagawa Hiroshige 111 con una llustracion del
Museo de la Primera Exposicion Industrial Nacional (1877).

Una de las figuras centrales en la creacion del discurso de la historia del arte japonés fue Okakura Kakuzo, un
intelectual japonés que se formo en el circulo del norteamericano Ernest Fenollosa (1853—1908). Okakura ocup6
puestos importantes de gestion cultural. Fue director de la Escuela de Bellas Artes de Tokio (Tokyo Bijutsu Gakko)
y sus ideas ejercieron una gran influencia en la formulacion de la primera historia del arte japonés establecida desde
parametros asimilables a los occidentales. Entre 1890 y 1893, desde su puesto de profesor de la asignatura “Historia
del arte japonés” Okakura comenzo la redaccion de Nihon bijutsu-shi (Historia del arte de Japon) que fijé un relato
sistematizado en periodos historicos con unas caracteristicas propias. Este discurso disponia cada etapa con ciclos
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de formacion, esplendor y decadencia semejantes a propios de una rigida metodologia formalista. Este libro circuld
como apuntes hasta su edicion como libro bastante tiempo después, ya en 1922. En esos tiempos, un historiador del
arte se sentia comodo aplicando un esquema que explicara el desarrollo del arte con una etapa arcaica, otra clasica
y otra de decadencia, bien fuera en el arte de la Antigua Grecia o en el arte japonés. Un profesor puede ordenar un
temario, y aplicar un orden cronoldgico, si puede explicar con unas obras representativas las caracteristicas del arte
de una época. Un museo resulta claro si ordena sistematicamente sus salas. En nuestras pinacotecas esperamos
que, tras la sala de arte Roméanico, se encuentre la del Gético y, después, la del Renacimiento. Del mismo modo, en
Japdn se consideraba necesario establecer un canon y una periodizacion para poder ordenar la docencia, los museos
y la propia identidad historica. Okakura hizo esta labor desde la direccion de la Escuela de Bellas Artes de Tokio,
abierta en 1889, inculcando este modelo al profesorado y los estudiantes, con el espiritu de recuperar la tradicion
de un arte nacional frente a la invasion de modelos europeos de inicios de la era Meiji. Como bien subraya Daniel
Sastre, hubo que inventar una concepcion nacional del arte, que mas bien hasta el momento se limitaba a un cimulo
de escuelas muy diversas y variadas. Sastre analiza con detenimiento y profundidad Nikon bijutsu-shi y aporta un
analisis completo de sus teorias y de sus principios basicos que se definen como el arte de una raza que representa
el espiritu de cada época con gran riqueza en sus transformaciones y adaptaciones, siempre fiel a un sentido de la
elegancia y a un idealismo basado en la estética budista.

Daniel Sastre profundiza y aporta graficos para presentarnos las periodizaciones del arte nipon que fue proponiendo
Okakura y que rehuia de los tiempos mas remotos y de los mas cercanos para limitarse al un marco cronolégico desde
el siglo VII hasta el XVI. Estos siglos se articulaban en tres grandes edades: la Antigua, la Media y la Moderna. Cada
una reflejaba un espiritu distinto marcado por el contexto histdrico, cultural y religioso, cuyas caracteristicas estaban
representadas en algunos artistas u obras maestras. De este modo, Okakura destacaba en la Edad Antigua al escultor
Tori Busshi, autor de la Triada de Shaka del Horyi-ji en Nara. En la Edad Media, Unkei es el artista representativo
del periodo Kamakura. En la Edad Moderna, Okakura destaca a los pintores Sesshii Toyd, Kand Eitoku, Kand Tan’yi
y Maruyama Okyo. Las distintas divisiones dentro de cada edad son explicadas con detalle en una de las partes mas
completas de Arte y nacion. El autor, ademas, para analizar el contraste que suponia el esquema de Okakura ha escrito
un capitulo de gran utilidad en el que sintetiza como era la historiografia del arte japonés hasta la era Meiji.

Los ideales de la historia del arte japonés propuesta por Okakura no se limitaron a un pequefio circulo de profesores y
estudiantes de la Escuela de Bellas Artes de Tokio, sino que se expandieron a modo de onda expansiva en otros circulos
artisticos. Las ideas ya flotaban en las orientaciones de grupos de artistas, como la Sociedad de Apreciacion de la Pintura
(Kangakai) impulsada por Fenollosa y Okakura Kakuzo (1862-1913), con artistas como Hashimoto Gahd (1835-1908).
Por otra parte, las revistas eran el medio de comunicacion por excelencia a finales del siglo XIX y comienzos del XX.
Aparecieron infinitud de revistas, muchas ilustradas, tanto de informacién general, como culturales, literarias y artisticas.
La mayoria tuvieron, como también ocurria en el resto de paises, una vida muy corta y pocas fueron las que se consolidaron
en el tiempo. La mas destacada publicacion artistica fue Kokka, literalmente “Flores de la nacion”, una lujosa publicacion
de teoria e historia del arte editada por el periodista Takahashi Kenzd (1855-1898) que aparecio en octubre de 1889.
Okakura participd activamente en esta publicacion y escribi6 el editorial de nimero inaugural, en que decia: “El arte es el
florecimiento de una nacion. Su forma amalgama y cristaliza aquellas ideas que la gente reverencia, admira y comparte, y
a las cuales aspiran. En consecuencia, al contemplar el espiritu y dignidad de una obra de arte, uno puede juzgar el nivel
de una cultura; por la profundidad de su resonancia poética y gusto, uno puede discernir el refinamiento de un pueblo”.
Okakura asumia la mision de preservar y desarrollar las caracteristicas del arte nipon, considerado el reflejo de su identidad
nacional. El estudio de esta publicacion es otro de los focos de interés de Arte y nacion. Muy recientemente se ha traducido
otra de sus obras mas representativas de Okakura, The Ideals of the East with special reference to the Art of Japan (1904),
que ha editado Satori, con prologo de Yayoi Kawamura, con el titulo Los ideales de Oriente con especial referencia al
arte japonés en 2018, cuya imprescindible lectura también interesara a los lectores de Mirai. Kioto, la antigua capital
que siempre mantuvo una elevada tradicion artistica, y otras ciudades también, entraron en el debate artistico frente a la
hegemonia marcada desde Tokio, cuyos origenes histdricos y su arte comenzaban con los Tokugawa en el siglo XVII.
Corta tradicion. Ahora interesaba ir mucho mas atras en el tiempo.

Paris y el arte japonés

Ninguna ciudad como Paris reflejo la seduccion del arte japonés en Occidente. La fascinacion del Japonismo alcanzo
a artistas, coleccionistas, criticos y al gran publico. No obstante, el arte con el que se identifico lo japonés en un primer
momento en Occidente estaba relacionado con las piezas que coleccionaron los burgueses, que se acomodaban a sus
gustos preciosistas y decorativos: lacas, porcelanas, bronces, marfiles y otros objetos de gran virtuosismo técnico,
asi como las coloristas estampas ukiyo-e. Sin despreciar todos estos objetos, que tienen un enorme interés artistico,
hay que reconocer que el conjunto ofrecia un repertorio limitado de las artes del Japon. El primer libro que trazd una
historia del arte japonés, L’ Art Japonais de Louis Gonse (1846-1921) se publico en Paris en 1883 en este contexto
de coleccionistas burgueses. Era una vision del arte japonés desde el punto de vista extranjero para extranjeros.
Paris fue también el escenario de importantes eventos para la difusion del arte nipon y una capital que organizo
destacadas Exposiciones Universales. Una de ellas, la célebre exposicion de 1900, supuso un acontecimiento de
gran importancia en la historiografia del arte japonés. Japon se planted una presencia mas ambiciosa que en otras
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ocasiones y quiso presentar una vision con profundidad histérica que respaldase su protagonismo, cada vez mayor
tras la victoria en la Guerra Sino-japonesa (1894-1895). Las piezas exhibidas no eran manufacturas realizadas para
la exportacion ni objetos del periodo Edo pasados de moda y desfasados. Ahora se trataba de obras propias de la
alta cultura, tallas budistas, pinturas y caligrafias, procedentes de la Casa Imperial y de importantes colecciones de
la aristocracia y los mas antiguos templos y santuarios. Okakura fue el responsable de redactar una historia del arte
japonés para presentar la seccion japonesa de la Exposicion Universal de Paris del afio 1900. Este libro conto con la
colaboracion del marchante Tadamasa Hayashi (1853—1906) buen conocedor de los ambientes artisticos parisinos.
Fue publicado, en francés, por la Comission Impériale a I’Exposition Universelle de Paris con el titulo de Histoire
de I’Art du Japon y su version japonesa Kohon Nihon teikoku bijutsu ryakushi se publico al afio siguiente. En la
globalizacion de la cultura japonesa desde la era Meiji, no es posible trazar la historia del arte japonés sin Paris,
aunque sea como contrapunto o como escenario de su proyeccion mundial.

Momoyama: La edad de oro del arte japonés

Daniel Sastre dedica el ultimo de los capitulos de Arte y Nacion, “Alternativas y desafios al modelo de la historia del arte
japonés”, a analizar la solidez del modelo de Okakura con un estudio de un caso. Para ello escoge un periodo artistico
infravalorado por Okakura, pero que cambi6 de valoracion en las primeras décadas del siglo XX. Okakura comenzo
denominando esta época, para ¢l decadente, como el “Periodo del sefior Toyotomi”, pero pronto cuajo el nombre de
Momoyama, con una valoracion mas atractiva y sugerente. De facto, la clasificacion “Momoyama” ampli6 su cronologia
en el terreno artistico mas alla de la historia de la unificacion de Japon en el siglo XVI. Hoy nadie habla de arte del
periodo del sefior Toyotomi. En la nomenclatura, se prefieren los toponimos de las fastuosas fortalezas a los nombres de los
caudillos que moraban en ellas. Momoyama era el gran castillo, proximo a Kioto, desde el que Toyotomi Hideyoshi unifico
Japon. Las claves del éxito del arte Momoyama fue su propia calidad y, también, su interpretacion como una primera etapa
de cosmopolitismo, en especial el arte namban. Los historiadores del arte japoneses abandonaron el esquema de Okakura
en este punto y recuperaron una alta estimacion del arte de este dinamico periodo. Ademas, los artistas de la era Taisho
(1912-1926) también recurrieron a lo Momoyama como tema de inspiracion para sus obras.

Entre el 22 de noviembre 1994 y el 19 de febrero de 1995 se celebro en el Palacio de Velazquez de Madrid la exposicion
Momoyama: La edad de oro del arte japonés, en cuya organizacion estuvo implicado el ya mencionado Fernando Garcia
Gutiérrez, autor de uno de los textos del magnifico catalogo que se editd. Pude visitar la exposicion en compaiiia de la
profesora Elena Barlés, que organizd un viaje en autobus con los alumnos de la asignatura “Arte del Extremo Oriente” de la
licenciatura de Historia del Arte. No creo que me equivoque si considero que esta exposicion ha sido la mas importante, por
la calidad de las obras exhibidas, que se ha celebrado en Espafia dedicada al arte japonés. Aunque han pasado veinticinco
afios, recuerdo perfectamente la impresion que me caus6 contemplar los biombos de Hasegawa Tohaku y otras elegantes
piezas de la exhibicion. Desde aquella exposicion, creo que somos muchos los que tras el término de Momoyama,
inconscientemente, murmuramos “la edad de oro del arte japonés”. En mi caso, asi es. Sorprende esa descalificacion como
un arte decadente que tratd de fijar Okakura, a quien no le faltaba sensibilidad ni conocimientos, pero que era capaz de
moldear su valoracion hacia un esquema predeterminado. Este capitulo, muy bien documentado, sin duda es una de las
aportaciones mas originales del libro, en el que el autor demuestra que no domina unicamente el ambito temporal de la era
Meiji, sino que conoce bien la historia del arte japonés en su conjunto.

En el momento oportuno, en el lugar adecuado

Daniel Sastre de la Vega ha publicado Arte y nacion. El discurso de la historia del arte en el Japon Meiji en el momento
oportuno, tras la lectura de su tesis doctoral, cuando el autor tiene toda la informacion actualizada lista para la adaptacion
al formato de una monografia. Esta reduccion y sintesis siempre resulta muy laboriosa, pero ha fructificado en una
publicacion util y manejable. Pensamos que el libro tiene un amplio abanico de lectores por el auge de los estudios
japoneses en Espafia e Hispanoamérica. Es alentador comprobar que el panorama de editoriales especializadas en
temas japoneses es cada vez mayor y comienzan a consolidarse colecciones en editoriales en varias universidades con
tradicion en Japonologia. Es el caso de la “Biblioteca de Estudios Japoneses™ del Centro de Estudios e Investigacion
sobre Asia Oriental de la Universitat Autonoma de Barcelona y Ediciones Bellaterra. Esta coleccion esta siendo dirigida
con acierto el profesor Blai Guarné, del Grado de Estudios de Asia Oriental de esta universidad. “Biblioteca de Estudios
Japoneses”, iniciada en 2014, ha publicado algunas traducciones de importantes obras extranjeras que han enriquecido
la bibliografia en Ciencias Sociales y Humanidades para investigadores y estudiantes hispanohablantes. Es el caso de
la Breve historia de la civilizacion japonesa (2014) de Conrad Schirokauer, David Lurie y Suzanne Gay; La Escuela
de Kioto (2015) de Robert E. Carter; Una introduccion a la sociedad japonesa (2016) de Yoshio Sugimoto y Para
entender la sociedad japonesa (2018) de Joy Hendry. También la coleccion alberga la edicion de monografias fruto
de investigaciones originales. Este es el caso de Geneologia y transformacion de la cultura bushi en Japon (2014)
de Gustavo Pita Céspedes; El Japon contemporaneo (2016) editado por Artur Lozano-Méndez; El Japon Meiji y las
colonias asiaticas del imperio espariol (2017) de Guillermo Martinez Taberner; Antropologia de Japon (2017) editado
por Blai Guarné. Finalmente, Arte y nacion. El discurso de la historia del arte en el Japon Meiji de Daniel Sastre de la
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Vega enriquece este atractivo catalogo. De este modo, esta investigacion puede tener una gran difusion y beneficiarse
del prestigio académico de Ediciones Bellaterra y la buena distribucion de la Biblioteca de Estudios Japoneses en una
amplia red de librerias que ponen el libro al alcance de los lectores.
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