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EL PAISAJE 

 

 

PRÓLOGO 

 

 La pintura del paisaje puede tratar sobre imágenes escénicas, así como sobre el lazo misterioso 

entre la naturaleza, es decir, la naturaleza visible, y las fuerzas invisibles que prestan belleza a 

una escena de otra manera estática. Hay un tipo de la pintura  paisajística que, aunque es 

mundana en sus pretensiones místicas, es bastante elevada en sus pretensiones artísticas. Lo 

contrario es también verdad. Es decir, hay un tipo de  pintura de paisaje que se orienta hacia lo 

imaginativo y utiliza la percepción visual como un mero trampolín. En otras palabras, el "arte” 

no necesita necesariamente huir de realidad objetiva para tener un mérito substancial. El artista 

que pinta una representación aproximada de lo que ve ahí fuera, en vista o paisaje, deber pensar 

en términos de un rectángulo que es su lienzo, los colores que son sus tubos de pintura, y la 

habilidad que él tiene en sus manos. Las disciplinas mentales que forman el sistema de creencias 

del artista  pueden ser objetivamente racionales o deliberadamente subjetivas, imaginativas, e 

interpretativas de lo que él ve. El arte puede desarrollarse desde estos diferentes enfoques, o 

desde ninguno de ellos. Las reglas sobre la belleza, el orden y la forma hace tiempo que no son 

criterios para la evaluación crítica de la obra de arte. El arte en nuestro actual tiempo se reconoce 

en gran parte por el grado de re-interpretación personal del tema que es pintado, por el pintor 

individual. La pintura paisajística, cuando empezó a ser denominada así, se consideraba una 

pintura sin tema. Las montañas y los árboles del campo, sin unos personajes que  representaran 



cierto acontecimiento o historia, convertían al cuadro en una escena "sin tema”. Así pues, ¿qué  

hacía el artista? Bien, una cosa que él hacía era ganarse la vida. Con el nuevo mercado para los 

paisajes y la oportunidad para que el artista pintara sin una comisión previa y vendiera sus 

lienzos a un comerciante de arte intermediario, ganarse la vida con su profesión querida se hizo 

realidad. No hace falta decir que había artistas que eran realmente solamente artesanos expertos 

en las técnicas de la pintura. " No toda pintura es arte. " La  fina línea de separación entre el arte 

y la pintura que no es arte, debe tener la adición de la " alma ". Si es una pintura de la " 

naturaleza ", debe incluir, en términos visuales, el conocimiento por parte del artista del alma y  

su respuesta, y la comunión con el mundo exterior a su propio ser. Por tanto, un artista no debe 

desarrollar solamente sus habilidades como un ponente, un colorista, un pintor y observador del 

mundo sensible, silencioso, debe también aprender y especializarse en percibir lo que él se siente 

y lo que él piensa. Esta última adición a su conocimiento puede ser instruida a través de  la 

religión o las humanidades. En cualquier caso debe elevar al pintor a un nivel cultural similar  al 

del músico o el poeta. Debe animarle a convertirse en  un hombre que use sus capacidades para 

la mejora de sus compañeros, (como nos dice Alberti). Debe obligarle a utilizar su fuerza 

artística de una manera responsable. Y, por tanto, vemos, a medida que leemos los comentarios 

de los artistas a través de los últimos cien años hasta la actualidad, (Takies, por ejemplo), que el 

artista en su más alto reconocimiento, es  admirado en primer lugar por sus compañeros artistas y 

finalmente por el estado al que cede su legado, (Piles hizo incluso de espía, por ejemplo). Una de 

las búsquedas básicas de este curso ha sido cuándo abandonó el artista su status de artesano. La 

entrada del artista en el mundo de la iluminación trajo consigo una nueva libertad de elección, 

tanto en lo que se refiere a tema como al modo de expresarlo. Este cambio de categorización 

conceptual de manual a mental, social y cultural hablando, permitió al  artista entrar legalmente 



en una clase social, con todas sus ventajas, en la que la libertad imaginativa era valorada como 

un atributo de notable aclamación. Incluso los gremios (San Lucas) reconocieron el derecho del 

artista a la interpretación personal. ¿Cómo afectó esto a la pintura?  

 ¿Es la búsqueda creativa de Turner, por ejemplo, una fase en un proceso que se desarrolla a lo 

largo de siglos, en el que el artista se ve a sí mismo como un científico, un inventor, un 

investigador de la comunicación visual, o está el artista prácticamente desconectado de las 

teorías del arte y la crítica del arte y de las fuentes directas de la obra de arte, que tienen por tanto 

poca influencia sobre él?. El hecho de que Gauguin se sintiera obligado a ir a Tahití es, para mí, 

un ejemplo de cómo el artista se integra profundamente y de cuánto él quisiera a veces no 

estarlo. Este texto trata sobre muchas áreas relacionadas con el arte de la pintura de paisajes, 

especialmente sobre la percepción de sí mismo del artista con respecto a otros hombres de su 

propia era. Como me explicó la Dra. Merce Gambuz, cuanto más aprende uno, menos son los 

preceptos intelectuales por los que uno se preocupa. Éste es el texto de una principiante. Aunque 

durante los últimos veinte años he estado pintando  con entusiasmo el paisaje del desierto, un 

paisaje sin verticales, sin distancia que se descolore, sin límites en la profundidad o espacio 

horizontal, ignoraba los conceptos de la pintura del paisaje como genero. Los paisajes, que 

comencé a pintar porque vivía allí y no tenía ningún otro modelo que se sentara para mí 

(inocente como era a la velocidad de la luz y  su efecto en la forma), eran, para mí, iguales a la 

pintura figurativa, específicamente a la pintura de la acción. Sí, conocía el " Orangerie " de los  

años 60, conocía al Turner de la Tate Gallery. Por supuesto, eran los lienzos originales de 

Cezanne lo que mi mente veía cuando pensaba en ellos. Sí, el Poussin que vi en el Fogg cuando 

tenía 19 años nunca perdió  su fuerza en mi memoria...!Qué color! , qué color prohibido! Nada 

de esto me ayudó a componer mis pinturas. Finalmente, decidí abandonar en mi intento y pinté 



sin orden alguno las reacciones continuas e inmediatas a la luz o la línea que estaba viva o 

parecía estarlo, allí fuera. Bastante recientemente, me he convertido en una estudiante del 

paisaje, no como tema de mis pinturas, sino como un genero en la historia del arte. Es demasiado 

pronto para que pueda resumir mis ideas. Acabo de empezar y, ya inmediatamente y con 

entusiasmo, siento que me estoy empapando de ellas. Por ello, este texto trata sobre las ideas 

dispersas, fruto de mi serpentear a través de  libros sobre arte en general, o específicamente sobre 

el paisaje, pero solo sobre aquellas secuencias de pensamiento que tocan mi alma. Esas ideas que 

suenan como un acorde de verdad en mí, aquellas que, de tener yo un carácter más científico en 

vez de una mente creativa, desearía investigar.  

 

 

CAPÍTULO I 

 

 Arte, expresión del espíritu humano. El espíritu humano, un elemento colectivo y personal de 

sensibilidad humana y fuerza que nuestra civilización occidental y cultura del ocio han 

desarrollado durante los  últimos quinientos o seiscientos años. Progreso (1), asertividad, 

conquista de un área en la cual el agente puede desarrollar y crear libremente eliminando (o 

absorbiendo) todo aquello, animado o inanimado, que la obstruye. Expresión, la pintura (dentro 

de una técnica algo formal) (2), integrada por símbolos (3), de la necesidad no-verbal " de decir 

". El espíritu humano se expresa a través del arte porque la mente, que guía nuestro 

entendimiento del mundo y de nosotros mismos, es una mente docta, educada, que conoce los 

escritos de nuestros pares y de los esos filósofos, de los poetas, de los músicos y  otros artistas 

que fueron antes de nosotros. Impensable (4) equivale a imposible de hacer. Una mente docta y 



abierta eleva el espíritu humano que el hombre pueda actuar a través de sus pensamientos 

creativos. El primer capítulo del libro de Kenneth Clark " El Paisaje en el Arte” medieval " nos 

habla de la comprensión y expresión medieval de la " naturaleza ". Según entiendo su idea 

básica, que se desarrolla más a fondo a lo largo del libro, era esa religión (5) la luz de guía de la 

cultura del hombre medieval, carente de sensualidad y por ello muy limitada en su actitud 

permisiva hacia la expresión. Además, el control mental que debíamos tener sobre nuestras vidas 

no estaba  basado sobre las conclusiones personales que constituyen nuestro aprendizaje, sino 

sobre un dogma impuesto. Me gustaría atreverme a contradecir Kenneth Clark y sacar mi propia 

conclusión. En vez de ello, permitámonos alabar el aspecto específico de la civilización 

medieval, que es la represión de los sentidos. Quizás, por esta razón, la mente, el pensamiento, 

las humanidades más bien que mera percepción, se convirtieron en la línea de progreso para el 

artista del Renacimiento. El primer salmo de rey David anima a hombre a que sea como un árbol 

(6). Esta referencia se refiere a la esencia del árbol, no su apariencia visual. Se refiere al espíritu 

indomable del árbol, al cual podemos imitar porque se nos han dado unas creencias y por ello 

unas vidas, unas  raíces fuertes para el aprendizaje. Y una vez más, Cristo dice que él es el árbol 

y nosotros somos las ramas (7). La metáfora de la naturaleza es un concepto elevado  en el orden 

de cosas. El pensamiento  judeocristiano dice que el hombre es la criatura más elevada de Dios, 

más elevada (significando más cercana a Dios) incluso que los ángeles, y ciertamente que un 

árbol. Sin embargo, toda la creación es maravillosa y tiene valor como medio de expresión 

humana. Bien, pues,  ¿por qué no existía la pintura de paisaje y el arte sin tema hasta el siglo 

XXVI?  

 

 



CAPÍTULO II 

 

 

  Lluis Rigalt: Una pintura del paisaje, " Ruinas ", por un pintor español del siglo XXI, aparece 

en la guía  del Museo de Arte Moderno, un museo del arte Catalán de Barcelona. El cuadro 

representa unas ruinas antiguas, aisladas en el campo, bajo  un cielo vespertino de hinchadas 

nubes blancas. Eso es! Leamos el cuadro juntos. Veo que es la tarde y no la mañana porque las 

nubes están iluminadas desde lejos y desde arriba, y porque la luz se está absorbiendo en la 

piedra con el calor del día. Una luz de la mañana con esa misma cantidad de sombra brillaría 

sobre la frescura del rocío y el aire limpio. La tarde es una representación simbólica de un 

período del tiempo en la vida del hombre, o en la longevidad de una civilización. En este caso 

podríamos decir que la hora representada en el paisaje también está representando la decadencia 

de la civilización romana, cuyas grandes columnas de Corinto se levantan ante el castillo 

medieval de la fortaleza, hasta las nubes. La figura arquitectónica se coloca en tal ángulo que la 

vemos como la gran protagonista del paisaje. En el ruinoso piso superior, sobre el friso, 

horizontalmente a lo largo de donde debiera estar el frontón, vemos un bonito follaje. Las 

cigüeñas han hecho sus nidos durante los siglos precedentes. Las frondosas ramas verdes tocan 

ahora la pintura blanca de las nubes, pero vemos la ilusión del primero plano, de kilómetros de 

montañas y de valles en la distancia. La vegetación  es símbolo de vida. La renovación es 

acentuada más a fondo mediante  la representación de un nido, un lugar donde empieza la vida. 

¿Veo a una persona en el primero plano? Y allí en medio del plano, otra. Son la gente que vive 

allí ahora. La gente que utiliza la tierra para sus ganados. Las ruinas no están pintadas con 

remordimiento. Son en sí mismas algo magnífico. Observemos la madurez del artista en la 



colocación  del horizonte en la parte inferior del lienzo (l). Las ruinas no representan, como en la 

poesía romántica, la disolución de toda grandeza. Absolutamente todo lo contrario, representan 

el período de la espera. La piedra recibe la luz y el calor del sol y el período de la gestación, 

aunque pueda ser largo, da lugar a una nueva vida, una nueva cultura, lo que actualmente se 

llama una España nueva. Lluis Rigalt tuvo tiempo para aprender su profesión. España tuvo  

tiempo para reaparecer de nuevo sobre la escena Europea, no como era, sino como  se ha 

convertido. Aparte de un reconocimiento casual de la grandeza de Velázquez y de un hueso 

lanzado al gran Picasso, Kenneth Clark no incluye el arte español en su libro " El Paisaje en el 

Arte ". Su libro  " Civilización " no menciona a Lluis Rigalt. Debo mencionar a Kenneth Clark 

en este texto, pero el silencio sería una forma más sincera y más pertinente de ostracismo. La 

importancia visual de la Inglaterra de posguerra, y su efecto sobre los profesores de artes 

liberales, es un tema de notable preocupación para este lector. Asumo que el bombardeo produjo  

cambios irreparables  en el paisaje inglés, tanto es así, que se revalorizó el aprecio por  la pintura 

de paisaje. ¿Dónde estaban las imágenes registradas de Inglaterra? ¿Bien, dónde estaban? 

Kenneth Clark, en su libro " El Paisaje en el Arte " se hace esta pregunta y la contesta. 1914, año 

en que se publicaba " El Paisaje en el Arte ", era el principio de un período de  reconstrucción 

arquitectónica creativa. La legislación de los Estados Unidos, como por ejemplo el Plan 

Marshall, permitía enviar fondos a Europa para abrir “nuevos horizontes”. La Inglaterra rasgada 

por la guerra, bombardeada, iba a conseguir una nueva cara, pero este procedimiento borraría el 

viejo para siempre. El paisaje Británico de 1949 debía ser una vista lamentable. Incluso  

películas hechas unos años más tarde, por ejemplo, " La Habitación de Arriba”, con Lorenzo 

Harvey, consiguieron con éxito  retratar el deprimente paisaje  de la destrucción. (Recordemos la 

escena en que vuelve Wembly, y su casa ya no está allí). Tantas veces había visto Inglaterra a 



través de la visión artística de directores de cine, y era para mí tan natural cantar aquellas 

canciones sobre la belleza natural de Inglaterra, que cuando vi los blancos acantilados de Dover  

por primera vez desde Calais, cuando cruzábamos el Canal a bordo del Queen Elizabeth  en 

1959, viniendo de Nueva York, pude comprobar las cosas de que hablaba Bing Crosby en sus 

canciones, pero no tenían nada que ver con lo que yo había imaginado. Los “Blancos 

Acantilados de Dover” de la canción eran una mera indicación lingüística de los futuros tiempos 

de paz, mientras que el poder vertical de las rocas emergiendo del agua estaba en tensión visual 

con la tierra de detrás, y gloriosamente conectada conmigo, el ser humano que miraba y 

respondía a la naturaleza. Recuerdo la fuerza de la experiencia visual al ver la vista más allá del 

agua tan claramente como si fuera ahora, aunque debió ser una vista rápida pues tuve que pasar 

las aduanas Francesas y subir en el tren a París, puerta hacia el universo. Kenneth Clark vaga por 

las pinturas de paisaje Europeas dedicando una pequeña parte de su libro al paisaje Inglés. Él 

viaja a través del Sinaí, destacando sus rocosos acantilados en vez de los Británicos. Jerusalén, 

no Londres, es mencionado en numerosas ocasiones en el libro que publicara solo un año 

después de la retirada Inglesa del Oriente Medio. La unicidad de esta historia del paisaje la ha 

convertido en una especie de clásico, no sólo por su devota preocupación por el arte que se 

expresa a través de los capítulos, sino por su selecta cronología. Podríamos preguntarnos, 

entonces, dónde está España en la historia del arte, pues, según el libro de Clark, el arte Español 

es prácticamente invisible. 

 Hay una pregunta que no puedo dejar de repetirme. ¿Cuál, si hay alguna, es la conexión entre el 

exilio  de toda la comunidad judía de España, y el cambio de un arte iconográfico a un arte 

pastoral en Europa occidental? Iba a obviar este punto. Después de todo, soy pintora y  no 

realmente una historiadora del arte. Es más, ha sido a menudo peligroso buscar las influencias de 



la cultura judía en el mundo cristiano. Es decir, peligroso para los judíos, mi gente. Pero mis 

glándulas endocrinas se están empezando a agitar, intentando salir de la  " neblina " de la  

depresión que me produce mi lectura diaria. He decidido enfrentarme al problema porque ahora 

estoy convencida de  la verdad que hay en él. Antes de seguir comentando los textos de Kenneth 

Clark, me gustaría poner dos citas sobre la mesa, cartas hacia arriba, como en un juego de póker 

llamado Joker’s Wild. El Joker, como sabemos, es una palabra derogatoria para el líder de la 

comunidad judía, el Rabino. Este punto de información junto al uso de la palabra " xueta ", una 

lechuza, término peyorativo usado para describir a los judíos en la cultura Mallorquina (como 

explica George Sand en su libro “Un Invierno en Mallorca": “Los  judíos, quienes  forman una 

secta especial entre los habitantes de Palma bajo la ridícula denominación de “chuetas” 

(lechuzas) ...” añaden un poco de evidencia en nuestra búsqueda de la " influencia judía en la 

pintura de paisaje". La segunda cita se encuentra en  la página 64 de la publicación de 

Schokkkkkcken del libro de Max J. Friedlander “Paisaje, Retrato y Bodegón. Orígen y 

Evolución”, Cito, “Van Mander cuenta que a veces  De Bles usó su búho de una manera tan 

astuta que  dio lugar a juegos de escondite elaborados, e incluso dio lugar a que la gente hiciera 

apuestas sobre si serían capaces de encontrarlo o no". Se sabe con certeza que el búho era la 

firma de De Bles. Es incomprensible para mí que Kenneth Clark no conociera esta información. 

Es más, en ninguno de sus intentos de convertir a sus alumnos en “aficionados al arte” hace 

mención al respecto. Podemos recordar que la cultura judía tradicional prohibe la pintura de 

cualquier tipo de ídolo y que esta prohibición mantuvo durante siglos al niño creativo judío lejos 

de las artes visuales, y le guió hacia la música (Mendelsohn, por ejemplo), o la literatura (Marcel 

Proust, por ejemplo). ¿Surgió la idea de pintar paisajes, al menos parcialmente, del amor por la 

tierra, el aprecio por una nueva  y de la represión de la pintura figurativa? ¿Es una mera 



coincidencia que a principios del siglo XVI en el Norte sea donde precisamente observemos la 

aparición del paisaje como género, y el nuevo refugio para los Judíos exiliados de España? ... 

Ésta es una transición de menor importancia para el lector. Pensemos en una puesta del sol. 

Imaginemos a  Lluis Rigalt pintando una hora más tarde de la que lo hizo. Es ahora después de 

las sombras, otra hora del día. Otro impulso para el pensamiento creativo. Y nos encontramos 

pensando en la asombrosa información que Roger de Piles sirvió como espía para Francia. Que 

el arte está relegado a estratos más bajos de  importancia en la jerarquía de los elementos de la  

civilización es algo sabido por todos. Que el arte se ha utilizado como un frente, o disfraz para la 

ventaja política no es  nada nuevo tampoco. Roger de Piles era uno de esos artistas y teóricos. 

Rechazado por la academia por sus teorías e ideas respecto al  arte, será más tarde nombrado 

director, nosotros empezamos a ver la carrera de este hombre surgiendo de los textos escritos 

sobre él. ¿Qué era exactamente el " Principle de Resemblance "por el cual él luchó?, ¿Qué clase 

de  hombre pondría en riesgo su carrera por defender una teoría?. Un hombre en el que se podía 

confiar, ese tipo de hombre. Lo siguiente es un poema compuesto por este estudiante del arte del 

paisaje, no por su elevado contenido literario, sino como medio para identificar los standards 

requeridos por los artistas de la época de la Gran Academia Francesa. El título de la pintura, así 

como el título de la conferencia de los teóricos de arte francés en los tiempos de De Piles, es “La 

Recogida del Maná”. El “maná” era un símbolo de la abundancia de cultura y aprendizaje que la 

academia ofrecía, y si había un judío allí fuera, él era bien recibido.   

 

Soy un poema 

Soy una pintura 

Soy un paisaje que descansa 



No hay coches, ni trenes,  

Ni siquiera burros o camellos caminando por mi ruta. 

El sol de la tarde, bajo, deja una larga sombra desde la única nube en el cielo 

Casi a un kilómetro de la nube. 

Y tú, tu caballete, tus pinceles y tus ojos,  

Y tu humanidad convirtiéndose en parte de mí, no puedes verlo tú mismo. 

Me pavoneo, me expando, disparo mis colores hacia ti. 

Afilo mis bordes, me sacudo el polvo. Poso. 

Tú eres muy rápido. 

Compito. Cambia el viento, las sombras, los ángulos de luz (rayos y reflejos), la 

humedad. 

Pero tú eres bueno. Casi no miras a tu paleta, o al lienzo, me miras fijamente, 

encontrando las divisiones de altura, planos frontales, encontrando aquel color distante 

que aproxima el momento distante, convirtiendo tres dimensiones en dos. Arte Moderno. 

Arte. Arte del paisaje. 

Tú y yo juntos, con coraje para dar fuerza al día. 

El Señor Tres. El espectador. El siguiente. La bibliografía del paisaje con tema, textos. 

Histórico, Bíblico, mitológico, Romántico, Expresionista. 

 

Página 28 de Alberti. 

Un partido de fútbol. Alguien está golpeando una pelota a la sombra de aquella nube. Él 

corre con ella. La sombra corre con el viento. La pelota se alza. Otra sombra en la 

distancia. 



Tema: (Sofía Loren dice en su autobiografía: “Lo que cuenta no es lo que hay en el 

paisaje, sino lo que está enfrente”) 

Tema inocuo. Pintura. Lo no estético. 

El hacer. Pintura. 

El Señor Tres. El espectador. El siguiente. La bibliografía del paisaje con tema, textos. 

Histórico, Bíblico, mitológico, Romántico, Expresionista. 

 

Soy un poema 

Soy una pintura. 

 

Soy un paisaje que ha sido pintado. 

Ya no hay escenas, que no veas a través de mí. Soy tu memoria. 

Ramón Llull ha sido redefinido. Dios ya no es visto como inimitable. 

El lienzo pintado es la nueva topografía. 

 

El artista es el poeta. Él es la música, no el compositor. Sus manos expresan su 

conocimiento. Sus ojos usan la naturaleza para liberarse de la carga de la “composición” 

inventada. 

 

Composición. 

No tenemos verticales en nuestro valle. 

No hay límite para la periferia. 

¿Vemos como los objetos de la naturaleza nos llaman? 



Entrenando. Respuesta. Creencia. Afirmación. 

Ropdin dijo. “ Cualquiera que haya estado allí fuera, en la naturaleza,  

Sabe que tiene tanta consciencia como nosotros”. 

Soy un paisaje en descanso. 

TOMO MI CONSCIENCIA DE TI, HUMANO. 

ME ATERRA SER PINTADO. 

Mis partículas bailan y se rebelan a ti a través del color. 

Sulfuro en llamas. Verde Bizancio oscuro. Número 71, óleos Titán. 

Un título para una revista en la oficina del notario ... “No puede haber arte sin moral”, 

Una venta de cuadros de Constable, Aureliano de Beruete.  

El mismo cuadro de Constable vendido otra vez por Darío de Regoyos. 

Añade arte bello ... 

Espera un minuto ..., vuelve a aquel artículo de Tápies ... 

El artista es responsable del Señor Tres. 

El artista es la razón para el Señor Tres. 

El Señor Tres lo agradece, le felicita. 

 

Soy el poeta. Soy el pintor de paisajes. El poeta, el pintor. 

 

El íbice y la hogla sustituyen a los jugadores de fútbol. El paisaje descansa. 

Espera, de era a era, de Claude a Claude, despertando para ti, artista. 

 

Oh, dulce y noble horizonte sobre el que la rosada luz cóncava aparece como 



Planos frontales verticales, enséñame la escena de la forma que debo rebelar en mi 

composición, y así, me compondré a mí mismo. 

 

 

 

  El genio, el individuo, hombre, se descubre. Vemos las cosas su manera. Por supuesto, el 

tiempo es maduro para él, pero él ve que es así. Él no encaja en su tiempo. Él es un objetivo, 

emocionalmente objetivo, observador. Él nace. Él sobresale. Él se sobrepasa. Él encuentra su 

propia fuerza. Su propia visión. Aunque él se expresa dentro de los límites de su mundo, él 

también dice algo nuevo. Él no está " en la escena de cosas ". Él no es el bla, bla, bla  histórico. 

Incluso Plekenov se permitió ser tal clase de hombre. La  historia, como un camino hacia 

delante, de progreso, permite a los variados genios, incluso en la teoría comunista. La historia no 

convierte un paisaje en una obra de arte. El artista lo hace. Nuestro artista, del que nos cuidamos 

en este texto, tiene talento. Está tocado por lo divino. Le siguen. Otros artistas continúan su 

trabajo y le llaman a esto un movimiento artístico. Todos los libros que he  leído apuntan  hacia “ 

un único camino”. El artista era, en un momento determinado, artesano. Las profesiones se 

dividían según los materiales utilizados en el trabajo. 1) El nacimiento de Leonardo da Vinci, y 

el camino que tomó su vida, cambió la historia. 2) Durante el siglo XV y ciertamente el XVI, el 

artista era considerado por la gente cultivada de su tiempo como un mero técnico. Él había sido 

educado en las artes liberales etc. Eligieron a los mejores artistas, dice Vasari 3), para pintar los 

requisitos del patrón. 4) Como el actor de la famosa escuela de actuación Stanislavsky de Nueva 

York, el pintor se identifica con el tema encargado, y, así, encuentra las imágenes que mejor 

expresan los requisitos del patrón. 5) La iglesia, el patrón principal del arte, incluso en el 



Renacimiento temprano, tenía unos cuantos puntos de vista conflictivos con respecto al arte. La 

gente murió por ideas como por ejemplo si los ángeles influenciaron momentos históricos o no. 

Estos momentos, representados en pinturas, eran ideológicamente imparciales. En algunos casos, 

eran encargados por un patrón que también creía en la belleza como fuente de alimento para el 

alma humana. El artista era, por lo tanto, el experto en " belleza ", no en " ideología ". 7) Los 

libros continúan señalando " un solo camino". Después, vemos como el papel del patrón 

experimenta un cambio cultural serio. Se desarrolla un mercado para el que el artista puede 

producir e incluso puede tener la esperanza de vender a través de un intermediario. 8) Una idea, 

que personalmente me parece odiosa, aparece en este momento en los textos escritos. 9) Parece 

ser un punto de vista aceptado que el habilidoso Norte era el receptor de ideas sobre el arte, 

específicamente sobre el paisaje como un a forma de arte a través de la cual el artista, quien 

podía ser un hombre creativo mentalmente libre como el poeta o el músico, y por lo tanto 

equiparado a los legal y profesionalmente ciudadanos  del culturizado Sur, Italia. Si esto fuera 

verdad, daría lugar a muchas más suposiciones. Podríamos decir, por ejemplo, que esta 

superioridad meridional era debida al clima. Más probablemente la  atribuiríamos al éxito 

educativo del Catolicismo frente a las filosofías Protestantes de aquel tiempo. Ciertamente no 

habría cabida para ideas acerca de la influencia de los artesanos judíos de España. Siendo, pues, 

Italia un punto de continuación en la jerarquía de precedencia. 9) No estoy diciendo en este 

punto de mi investigación que Italia no sea “mejor”. Estoy respondiendo a lo que me parece un 

fanatismo histórico. 10)  

11) (Friedlander). Nacionalismo, racismo e historicismo, substituyendo los orígenes de la fuerza 

creativa, de la misma forma que la historia y teoría del arte y la crítica fueron tomadas por las 

plumas de los artistas y posteriormente escritas por el intelectual objetivo, el erudito. 12) Esta 



idea mía surge de mi observación de que los no-pintores tienen su propia manera de minimizar la 

importancia de la actividad creativa, artística. Todos sabemos lo de, " divide y vencerás ". Bien, 

si decimos que una idea del sur motivó a los artistas del norte, nos estamos detractando del 

impulso creativo misterioso que piensa, pinta y siente, todos al mismo tiempo, haciendo lo que 

he estado llamando la " expresión artística ". Tenemos que retroceder un siglo, al tiempo de las 

Academias. En Francia, la Escuela de Bellas Artes que surgió de la Academia Real Francesa, fue 

iniciada por el Rey Sol, Luis XIV. En Italia, la Escuela de Jardinería los Medici fue el inicio de 

lo que sería la educación formal en humanidades, así como el arte de dibujar y las ciencias para 

novicio con talento, el pintor.l3) En España, como Mozart dijo, " Ay, en España... " El libro de 

Pacheco” mantuvo los estándares del arte, al mantener que el dibujo era la forma más elevada de 

expresión para el artista visual porque requería la menor cantidad de preparación laboriosa de 

materiales, lo que le permitía entrar en el mundo de la simplicidad, el camino hacia el espíritu. Y 

también, porque el dibujo podía combinar la observación perceptiva y científica con la libertad 

creativa. Mi reacción intuitiva y personal hacia los escritos de Pacheco es positiva. Como artista 

que ama dibujar, y se ha formado en el arte de dibujar, sus palabras se me aparecen como verdad. 

Sus ideas continúan en nuestro propio tiempo, aunque como un acorde subdominante, en la 

escuela del arte de Nueva York, Madrid y alrededor del mundo otra vez. Hablando del "mundo", 

debemos prestar cierto reconocimiento a la aparición del arte del Este en la escena Europea. Con 

la vuelta de naves de Oriente durante el siglo XVI, según se describe en la novela " Shogun” de 

James Clavell, l4) e incluso antes, Marco Polo y sus caravanas indudablemente trajeron el 

concepto de naturaleza como un medio de expresión para el artista visual. Dios bendiga la 

memoria de Hokusai. ¿Qué podemos decir sobre la influencia del pensamiento judío y la cultura 

judía en el arte de Europa occidental desde los años anteriores a la expulsión  de España de los 



judíos  hasta el período  Napoleónico de  igualdad legal para los ciudadanos judíos de 

Occidente?. Permítanme decir que el libro más importante para los judíos, la Biblia, está repleto 

de referencias a la naturaleza. Las historias de las ovejas alimentándose de Jacob, los detalles 

sobre las diferencias en el aspecto natural del paisaje, las gacelas que saltan como metáfora de la 

alegría humana, todos hablan de la naturaleza como algo maravilloso y no como algo prohibido y 

opresivo. Así pues, el vacío que  Kenneth Clark considera como el precursor del paisaje como 

forma de arte no tiene nada que ver con la situación que describe Gombrich. l5) E incluso Alberti 

discreparía con las declaraciones introductorias de Clark sobre la naturaleza como un ejemplo 

del mundo sensual y prohibido, 16), en su declaración de que pintar repara el alma, restablece la 

salud física.17) y entonces, incluso Leonardo afirma que el pintor puede ser un genio... como un 

músico.18)!Guau, incluso Pliny ¡ 19) 20) Según la idea de Gombrich, de que vemos en la 

naturaleza lo que el arte ha preparado para nosotros, idea posteriormente desarrollada por la 

Academia Británica de Pintores (21) ... 

 

" PODEMOS NO ASUMIR QUE LA VISTA DE LA CATÁSTROFE QUE ÉL ATESTIGUÓ 

NO LA HUBIERA CONSIDERADO “PINTORESCA" SI  NO HUBIERA CONOCIDO  ESTE 

TIPO DE  PINTURA."  

 

La naturaleza no trata sobre el mundo de Dios, si elegimos no verlo de esa manera. La naturaleza 

se relaciona con nosotros por medio de nuestros sentidos (no es que los sentidos no sean santos). 

Vemos un árbol. Probamos su fruta. Olemos la hierba y las flores. Tocamos la roca caliente a lo 

largo de los caminos en el campo. Oímos el viento y los pájaros que cantan. Deseamos pintar lo 

que experimentamos con nuestros sentidos.. Deseamos pintar el mundo hermoso. ¿Crece mi 



alma en respuesta a la belleza o sigue siendo igual que cuando observa la asociación negativa y 

repulsiva con las cosas feas?, ¿Procede mi bienestar físico de mi interior o de los ángeles y otras 

cosas?, ¿y, si es así entonces, qué pasa con mi arte?. El mundo que no vemos, ni olemos, ni 

sentimos, ni oímos, o saboreamos dentro del mundo de la naturaleza es el material para la pintura 

de paisaje. Seguimos las formas, los colores, los horizontes distantes y las áreas que toman forma 

ante nosotros mientras  pintamos, intentando no quedarnos limitados a nuestros propios 

pensamientos. No nos apoyamos, o copiamos. Nuestra energía sale de la escena que está ahí 

fuera, como incluso Rodin, el escultor, sabía. (22) Últimos pensamientos. Roberto Motherwell 

pinta " Elegía a la República Española No. 171”, y no es la última. 1)Una vez más, Roberto 

Motherwell pinta su " Elegía a la República Española ". 1) y Constable pinta su " Tempestad en 

la Costa de Brighton ", y veo las conexiones entre las dos pinturas, algo que me habría pasado 

desapercibido si no me hubiera dado cuenta de que el cuadro de Constable "Stoke-by-Nayland" 

había sido comprado por Aureliano de Beruete y  vendido posteriormente a Darío de Regoyos. 2) 

Pintores Españoles comprando cuadros!, ¿para qué? Para inspirarse, sólo para inspirarse, con el 

paisajista Inglés. ¿Requiere la República Española un elogio tan dedicado?, ¿Ha encargado el 

patrón de Motherwell ..., espera un minuto, ¿qué estoy pensando? “ ... y Courbet, quien era un 

comunista por convicción, pintó algunas de las transcripciones más literarias de la naturaleza que 

ha ofrecido alguna vez el arte ...” 3) .. Y, ¿dónde leí que Cezanne era un gran admirador de 

Courbet?, ¿y entonces qué? 4) 

 Comunismo. Nominalismo. (5) Nicolas de Cusa. (6) Altimra. Estamos montando a lo largo de la 

banda transportadora de la historia. El grito en el mundo salvaje de mucha gente joven de hoy, 

"Quiero hacer una distinción". ¿Es madurez o diferencia, eso es todo?  
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