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INTRODUCCIÓN 
 

La pintura como arte aparece en China entre los siglos VI y VIII, 

siendo relacionada continuamente con la caligrafía.  Si bien es verdad 

que históricamente la pintura antecede a la caligrafía, su denominación 

con mayúsculas, como Arte que supera sin restricciones la artesanía le 

será otorgado cuando ya la caligrafía es el Arte por antonomasia.  Sin 

embargo y para que la pintura gane en aprecio social se les atribuye a 

ambas disciplinas un mismo origen, de forma que al caminar junto a la 

más grande de las expresiones artísticas que en China es la caligrafía 

quede contagiada de su grandeza. 

La pintura va a quedar profundamente dividida en dos vertientes, 

una muy próxima a la caligrafía tanto en la técnica como en la estética, 

que es la que van a desarrollar los pintores propiamente dichos. Y la 

otra, que trabaja más el parecido formal, la representación minuciosa, 

detallada además de coloreada, es la practicada por los artesanos. 

Entre el pintor y el artesano se crea un gran abismo.  El primero 

es además filósofo y busca no la belleza sino la naturaleza, el origen 

primero, la creación en su estado más puro.  El segundo se atiene a lo 

que ve más que a lo que piensa, sus obras tienen una finalidad práctica 

y las realiza con una habilidad sorprendente y una enorme carga de 

belleza.  En China, a lo largo de su historia, la artesanía no va a ser 

muy valorada aunque sí apreciada, el artesano no va a adquirir el rango 

de pintor, quien quedará muy por encima del primero, la posición social 

difiere de manera notable y la influencia del artesano en las corrientes 

del pensamiento va a ser escasa. 

En este volumen vamos a centrarnos en el arte de la pintura, 

dejando para otra ocasión las obras de arte que la artesanía ha 

producido a lo largo de toda su historia.  Injustamente relegada, lo que 

en China se cataloga como obra artesanal merece un estudio detenido 

que le otorgue ese espacio suyo y adquirido gracias a la excelencia en la 

manufactura y a la influencia que ha ejercido en la vida cotidiana, así 

como su contribución innegable a lo que hoy en día se entiende como 
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propiamente chino y que ha traspasado cualquier frontera, dejando una 

huella que ha propiciado otras obras de arte.  Hablamos de las 

terracotas, jades, porcelanas, pinturas formales y detallistas, bordados, 

tallas, lacas, algunos murales o la escultura en general, porque lo que 

se viene a llamar arte, no lo olvidemos, ha de estar ligado y en contacto 

con la escritura, su relación con lo escrito es ineludible. 

El arte de la pintura tiene sobre todo un cometido didáctico y 

edificante, pero primordialmente ha de compartir la creación con el 

universo.  Basa su andadura en las tres corrientes del pensamiento 

chino: el daoísmo sustentado en la naturalidad y la libertad, el 

confucianismo que habla de moral y orden social, y por último el 

budismo que a través de la meditación busca el vacío.  Será la pintura 

denominada del letrado, que se consolida bajo la dinastía Song (960-

1279) pero que se ha ido gestando desde la dinastía Sui (581-618), la 

que consiga amalgamar todos esos conceptos que más que opuestos y 

excluyentes deben considerarse como complementarios y 

enriquecedores entre sí. 

Veremos cuáles han sido los conceptos del pensamiento, tanto 

religiosos como filosóficos, que han marcado a fuego las obras de 

pintura en China.  Así como esa sociedad de letrados tan característica 

del país que nos ocupa y que ha dejado artistas cuyas vidas y obras 

ejemplifican toda una forma de ser china, adentrándose en la médula 

del camino o dao del cosmos. 

 

Papel o seda son los dos principales soportes sobre los que se 

pinta y son los mismos soportes que en caligrafía.  Con el pincel y la 

tinta se pinta y también con ellos se caligrafía.  Tenemos por tanto una 

pintura monocroma que va del blanco del papel al negro de la tinta 

pasando por la más extensa gama de grises.  Si bien entendiendo que la 

tinta posee todos los colores en sí misma, y que el negro corresponde al 

misterio original, al origen de la creación, aunque la pintura también 

adoptará los colores básicos que obtiene de pigmentos naturales.  El 

artista crea como lo hace la propia naturaleza, busca la espontaneidad 
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que encierra en sí mismo el Dao, conducido a través del dinamismo que 

provocan el Yin y el Yang, la eterna dualidad de este mundo que se 

manifiesta en cada pequeña realidad o pensamiento, dinamismo que 

encuentra lugar gracias al vacío que se instala en torno a ellos, vacío 

que permite el movimiento.  La creación del universo, de la naturaleza, 

es un proceso eterno y circular y el artista se adentra en su camino, su 

circunstancia es un instante concreto de ese proceso al que se adapta e 

impulsa con su hacer.  Para permitir que lo espontáneo emerja, que el 

dao se instale en la obra, hay que concentrarse vaciándose y dejar que 

el espíritu se libere de cualquier atadura o pensamiento, dejar que el 

misterio abra su camino, permitir que el origen obre y que la pintura 

cobre la forma que el caos original no tiene. 

Para pintar se utiliza el trazo que deja el pincel y que es el trazo 

con el que se construyen los caracteres de la caligrafía, aunque también 

está muy extendida la pintura con manchas o salpicaduras de tinta que 

se construye eliminando la línea y dejando una tinta más o menos 

disuelta en agua, que se expande y acomoda con formas que se 

asemejan a nubes concentradas o disueltas por el viento, y que en el 

caso de la pintura las disuelve el agua.  El trazo o la mancha exige una 

técnica indispensable para crear, técnica que pide, junto a la habilidad 

manual, la capacidad de observar, de ver no sólo el exterior sino el 

interior, el alma de aquello con lo que nos ejercitamos, ya sea una copia 

o la propia naturaleza.  Pero crear exige algo más que la capacidad 

manual o la capacidad de ver, crear es moverse entre las dualidades 

para llegar a la forma interior que ha nacido en el artista tras la 

observación, el sentimiento y el pensamiento, la forma que va a ser 

creada ya no está fuera sino dentro del propio artista.  Para llegar a esa 

forma hay que entrar en la concentración previa al trazo, hay que 

olvidar lo visto para en el mayor silencio interior, en la concentración 

más pura y vacía, dejar que se cree la forma que emana del caos. 

El artesano atrapa la forma visualizada y con gran habilidad la 

reproduce, valiéndose de técnicas desarrolladas hasta lo más exquisito.  

El pintor debe olvidar lo que ha visto fuera para ver con los ojos de 
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dentro, pero para que los ojos vean hacia dentro hay que alimentarlos 

con lo de fuera.  Este segundo paso requiere de una gran confianza en 

sí mismo, de una fe muy limpia en la creación que le permita dar el 

salto al vacío, nace en el interior un cosquilleo, una energía latente que 

pugna por abrirse paso, por hacer camino.  Debe confiar en lo que 

desconoce, en lo que no puede analizar con la razón, en lo que no puede 

describir ni explicar con palabras.   

Sin embargo no basta con ser capaz de ver y ser capaz de olvidar.  

En el dinamismo de ir de una cosa a la otra, viendo, pensando, 

analizando, sintiendo, el resultado ha dejado una huella en su mente, 

en su corazón, la esencia le pertenece y ella tomará forma en la creación 

de su obra una vez llegado al vacío en la concentración.  Toda 

formación, creación o representación es la huella de un corazón que se 

hace acompañar siempre del pensamiento.  Experimentar ese proceso 

que es personal e intransferible, otorga el trazo al pincel.  La experiencia 

es el camino, inevitable e ineludible.  En esa experimentación del 

proceso creador el pintor se crea a sí mismo como ser humano, es la 

búsqueda de uno mismo, por eso la vida del pintor debe de ser ejemplo 

para la sociedad, espejo en el que mirarse, imagen que ofrecer a su 

tiempo y su entorno.  Ahí todos los valores confucianos cobran forma. 

Escribir una pintura o pintar una caligrafía son formas de hablar 

totalmente asumidas en el idioma chino.  Pero la pintura tiene algo que 

la caligrafía no contiene y es su capacidad de unir en su obra el tiempo 

y el espacio.  La pintura china ofrece un itinerario que recorrer cuando 

observamos como meros espectadores la obra.  Para contemplar una 

pintura hay que entrar en ella, encontrar el punto de partida y seguir 

los diferentes caminos que nos ofrece, o el único, asumiendo el espacio 

que despliega y el tiempo en el que su visualización nos transmite el 

espíritu de la obra, el misterio contenido, la experimentación de su 

espiritualidad.  

El concepto de espacio tiene que ver con la perspectiva que tan 

bien conocemos en occidente, una perspectiva desarrollada en su grado 

sumo y que en pintura nos congela la imagen representada.  Vemos la 
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obra occidental de un solo golpe de vista y nos recreamos en ese 

instante en el que el tiempo se ha detenido para dejar el aliento de una 

escena trabajada, preparada, estudiada en algunos casos hasta el 

último y más mínimo detalle, en el que la espontaneidad tiene poco o 

ningún espacio.  En una pintura china, al entrar en una obra, 

comenzamos a movernos por todo el cuadro, viajando hasta lo alto de la 

montaña, cruzando ríos, visitando cascadas, perdiéndonos en el lago o 

desaparecidos en una masa de nubes blancas.  Cada punto en el que la 

mirada puede ir deteniéndose no converge en un punto central donde 

toda la escena del cuadro pueda confluir, cada obra tiene sucesivos 

niveles que se pierden en el infinito y la mirada en su recorrido 

encuentra escenas plenamente independientes que se despliegan en el 

tiempo y adquieren su propio espacio. 

En una pintura china el cielo y la tierra  representan el espacio y 

el tiempo respectivamente.  El tiempo como algo terrenal y que es 

propio del hombre, implica la sucesión de los actos, ese deambular por 

la parte inferior del cuadro en el que se abren caminos e itinerarios que 

inevitablemente ascienden hacia el gran espacio que es el cielo.  Y el 

hombre que está entre el cielo y la tierra, entre el espacio y el tiempo, el 

que los une y los separa, en donde se encuentra y hacia lo que aspira. 

Vemos que son tres los elementos que componen básicamente la 

obra: el cielo, la tierra y el hombre, simbólicamente hablando.  Tres 

corrientes de pensamiento: daoísmo, budismo y confucianismo.  

Eludiendo siempre el enfrentamiento de la dualidad, trabajando el 

camino en el que se despliegan y cohabitan, se realizan y experimentan.  

Tres son también los pasos fundamentales para el pintor: hacerse con 

la técnica que permite construir la forma observada y que ha originado 

una idea, atreverse a olvidarla para que la razón no obstruya su libre 

curso hasta el soporte y experimentar el proceso de la creación de la 

obra en el que la idea adquiere su propia forma y no la que la razón 

pudiera imponer. 

Antes de llegar a la obra vamos a detenernos en las corrientes de 

pensamiento que han influido en el proceso creador de la pintura para 
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luego examinar la estética que ha ido produciendo ese pensamiento 

chino y en la que se basan las formas que la pintura adopta a lo largo 

de su historia.  Una estética cuyo peso vamos a hacer recaer sobre los 

escritos que los propios pintores nos han transmitido, hablando tanto 

del proceso creador como de aquellos elementos que componen sus 

obras, el historiador del arte no es una figura separada del propio 

artista en China, es el artista el que asume el cometido de hablar del 

arte, crear prioridades y clasificaciones, teorías y técnicas que irán 

sustentando las obras.  Y hasta tal punto forman una unidad que tales 

escritos, en la mayoría de los casos, se encuentran caligrafiados en las 

pinturas mismas, utilizando un tono poético de gran belleza, pues más 

que meramente explicativos son sugerentes, reflexivos, apuntan hacia el 

debate mental que es caldo de cultivo de la obra en cuestión.  Ahí 

tenemos esa Triple Perfección que aúna la caligrafía, la poesía y la 

pintura, que tanta tinta ha hecho fluir sobre todo en occidente para 

captar el fondo de su realidad.  Y es el letrado confuciano el que mejor 

preparado está para absorber el arte en sus diferentes manifestaciones.  

La primera formulación estética nos la deja Xie He (activo 479-502) en 

sus imperecederas “Seis Reglas de la Pintura”, Zhang Yanyuan (810-

880) crea tradición con el primer relato historiado titulado “Anales de 

Pintores Célebres de Dinastías Sucesivas”, con Jin Hao (870-930) 

encontramos la estética conversada y transmitida de maestro a 

discípulo tan popular en China, será Guo Ruoxu (siglo XI) quien 

continúe la tradición historiada de Zhang en sus “Notas de lo que he 

visto y oído sobre pintura”, rematando esta breve visión global con 

Shitao (1642-1707) que en sus “Percepciones sobre la pintura del monje 

calabaza-amarga” encontramos uno de los textos más bellos, más 

concisos, más reveladores y más influyentes de todos los tiempos, 

imprescindible para entender el antes y el después y con el que todavía 

cuentan los artistas para seguir en el camino. 

Ya en el tercer capítulo ir desde el tiempo en el que vive el artista, 

a la vida del propio artista y finalmente a la obra de arte creada por él.  

Capítulo este último que vamos a ordenar cronológicamente para 
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facilitar su estudio y visualización pero que conviene no asimilar como 

una sucesión sino como una acumulación.  Giran las obras alrededor 

de un núcleo que es el origen, experimentando cada tiempo, tiempo que 

el hombre hace que suceda, la creación no es un suceso continuado.  

La naturaleza guarda una profunda memoria con la que crea cada 

instante de su evolución, crea moviéndose en su totalidad y no 

respondiendo parcialmente a cada movimiento que origina un tiempo 

concreto y aislado.  El artista busca crear como la naturaleza misma y 

por eso no responde a una motivación aislada, a la motivación de un 

tiempo concreto.  La idea surgida pone en movimiento todo el engranaje 

hasta el origen mismo y en la meditación arranca del origen y mueve la 

maquinaria al completo.  Cada obra pide verla buceando hasta el 

principio de unidad del que surgió. 

Comenzaremos en el siglo IV con el artista Gu Kaizhi (345-406) 

que es el primer pintor no anónimo de la historia, desarrolla su vida en 

un momento en el que las tres corrientes de pensamiento 

fundamentales ya corren paralelas, complementándose y hasta 

confundiéndose en ocasiones concretas.  Todavía el paisaje no es motivo 

principal de las obras que cuentan, valiéndose de personajes, 

momentos importantes por los que pasa la dinastía o imágenes del 

budismo, son ilustraciones que al ser leídas nos enseñan de quienes 

protagonizaron eventos significativos en el discurrir del tiempo y de 

tales eventos, sin cuyo conocimiento no podríamos entender 

acontecimientos futuros. 

Con él, que se hace mito en la historia, nos adentramos en una 

espiral por la que ascendemos, obviamente la pintura se desarrolla en 

ambientes donde hay espacio y dinero para materializarla, además de 

generarse enseñanzas y ejemplos que compartir o al menos cultura 

suficiente para absorber aquello que es digno de transmisión, los 

murales o las paredes de palacios y templos o grutas, también tumbas, 

se perfilan como idóneas para recoger las pinturas.  Nos adentramos en 

el retrato que ha de servir como modelo de jerarquía, como imagen 

hacia la que aspirar, propia del pensamiento confuciano, es la distancia 



 10 

en la que se sitúa el ejemplo digno, al maestro de futuras generaciones 

que Yan Liben (600-673) materializa y continúa haciendo historia con 

sus imágenes que pueden llegar a decir más que muchas palabras. 

El paisaje llega de la mano de Li Sixun (651-716) donde cobra 

majestad la naturaleza que pinta sobre seda con tinta y color, ese color 

que llaman azul-y-verde que tan delicadamente se extiende por la obra 

sin modelar, sólo tiñendo la superficie, naturaleza en la que se pierde el 

ser humano cobrando la dimensión que le corresponde al medirse al 

universo, concepción que desarrolla en profundidad el daoismo.  La 

ejecución pausada, trabajada, laboriosamente construida, finamente 

coloreada encuentra su contrapartida en la expresión instantánea, el 

trazo veloz lleno de vigor y ritmo que invade el espacio como un viento 

huracanado que llega con Wu Daozi (701-792), el artista que ha pasado 

a la historia como el Santo de la Pintura, un espíritu divino que bebe 

directamente de la fuente original de la creación.  Sus murales en 

templos, aunque no se han conservado, debieron ser únicos, sus 

imágenes de influencia budista marcaron una época y sus paisajes 

daoístas un referente que recogen la tradición más antigua y crean 

escuela para la posteridad. 

Wang Wei (701-761) es el letrado que supo desempeñar su cargo 

oficial con ejemplaridad, cuyo arte no se limitó a la pintura, también la 

poesía, la música pero sobre todo es un ser humano tan completo y 

noble que pasa a ser el arquetipo de lo mejor de la sociedad china.  

Hereda y sabe recoger la tradición para abrir el camino a futuras 

generaciones en los paisajes monocromos en los que funde la 

cosmología daoísta y las enseñanzas del budismo chan además de ser él 

mismo un perfecto confuciano.  Y paisajistas son Dong Yuan (907-962) 

y Juran (910-985), grandes maestros que serán estudiados, base sólida 

para las más grandes obras en las que se conjuga la montaña con su 

ritmo latente y el agua que desvela el alma, paisajes donde la materia 

deviene espíritu superando el paisaje original y la subjetividad del 

artista, en los que se manifiesta el ritmo que fluye con el agua y el que 

abraza con la montaña.  Son manifestación de la vida misma, de la 
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creación en estado puro.  Árboles y rocas, naturaleza y humanidad, 

daoísmo y budismo chan.  Con Fan Kuan (960?-1031?) y Guo Xi (1001-

1090) el paisajismo adquiere toda la grandiosidad, con el primero en su 

aspecto más salvaje, con el segundo la visión más refinada que una 

corte todo poderosa pueda concebir.  Es la eclosión, el punto álgido y 

con ellos la gloria de lo universal en la tierra. 

Letrados relevantes, de lo más exquisito que una cultura que 

idolatra las letras ha producido son Su Shi (1036-1101) o Mi Fu (1051-

1107), representan hitos en la espiral, capaces de arrancar de las 

entrañas de la tradición lo más selecto, sin dejar de acudir al origen 

mismo de la creación, produciendo una obra de su tiempo, que será 

ejemplo en el porvenir.  Y serán más de uno los que produzcan una 

obra excelente, digna de emperadores y cortes supremas, para deleite 

de toda una sociedad sofisticada y exigente.  Con Li Gonglin (1041-

1106) nos adentramos en la privacidad del jardín y el comienzo de lo 

autobiográfico.  Con Liang Kai (1140?-1210?) abordamos la 

excentricidad que dará un vuelco a lo más refinado y evolucionado para 

mirar desde el budismo chan al trazo limpio y exento de todo decoro, en 

busca de la simplicidad y la unidad, alejándose de la corte para pisar 

tierra y barro. 

Zhao Mengfu (1254-1322) es otro gran letrado que el tiempo que 

le tocó vivir le hace susceptible a la controversia, un hombre completo 

que plasmó la realidad heredada de la Triple Perfección tan propia del 

letrado, transmitiendo un paisaje que desciende de la inconmensurable 

grandiosidad al detalle de una vista concreta o una roca, su mirada 

reposa en la tierra, pero es la misma mirada que sus antecesores tenían 

puesta en el cielo.  Y le siguen los conocidos como los cuatro grandes 

paisajistas de Yuan que como el maestro Zhao se decantan por la visión 

intimista, la tranquilidad, el silencio, lo cotidiano, la contemplación. 

La profesionalidad se ha ido instalando poco a poco en el mundo 

de la pintura y entre los letrados aparecen aquellos para quienes el arte 

del pincel es su profesión, de la que viven cobrando por su pintura.  Se 

crean escuelas que llevan los nombres de las localidades donde se 
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desarrollan, mostrando estilos que les llegan heredados, imputándose 

un excesivo culto al pasado y a los maestros cuyas creaciones se 

convierten en sagradas, aparecen demasiadas recetas para elaborar las 

pinturas que dan la espalda a la naturaleza y se centran más en el 

intelecto.  Compendio de formulas para el pintor será la enciclopedia de 

la pintura que quiere contribuir a la formación e inspiración del artista 

y que lleva por título: “Jardín grande como un grano de mostaza”.  

Contemporáneo de esa realidad es Dong Qichang (1555-1636), 

inequívoco letrado y gran artista que va a sentenciar el arte 

diseccionándolo hasta hacerle perder la frescura de su origen.  Pone 

caminos a lo que ha nacido salvaje, deplora la profesionalidad pero 

paradójicamente genera profesionales de la pintura, es la añoranza por 

unas circunstancias que posibilitaron al artista no tener que vivir de su 

obra, pero las circunstancias han cambiado y no van a volver, alaba a 

quienes mantuvieron el arte fuera del comercio pero esto va a perderse 

paulatinamente en el tiempo. 

Pintura de letrados se cataloga la de los Seis maestros de 

principios de Qing (1644-1912) aunque también hay quien la considera 

academicista y que son los cuatro Wang –Wang Shimin (1592-1686), 

Wang Jian (1598-1677), Wang Hui (1632-1720) y Wang Yuanqi (1642-

1715)- más Wu Li (1632-1718) y Yun Shouping (1633-1690), son 

paisajistas que no miran la naturaleza sino los estilos Song (960-1279) 

y Yuan (1277-1368) creando variaciones sustentadas en las teorías de 

Dong Qichang (1555-1636).  Sus pinturas se crean en el estudio 

trabajando la técnica y concentrándose en el trabajo del pincel y la 

tinta. 

Sin embargo en estas páginas se va a hacer hincapié en la 

pintura conocida como de los cuatro monjes, entre los que sobresalen 

de manera especial Badashanren (1626-1705) por su excentricidad 

volcada en una expresividad espontánea y llena de franqueza que 

alimenta con una naturaleza con la que comulga y gracias a la cual da 

un vuelco total al mundo del arte.  Junto a él se encuentra Shitao 

(1642-1707) que demuestra una personalidad muy sólida emergente de 
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una enorme inestabilidad inicial, pide una vuelta a la madre naturaleza 

para entrar de nuevo en el ciclo de la creación, en armonía con los 

orígenes primeros y sin renunciar al corazón de cada cual.  Sus escritos 

y su obra se sumergen hasta lo más profundo desentrañando la esencia 

más pura sin eludir sus circunstancias y su persona, logrando abrir un 

camino hacia la modernidad cuyos objetivos él mismo nos describe en 

su obra escrita, logrando que a partir de él deje de ser posible pintar 

como se venía haciendo.  Abre un camino sin retorno que comenzarán a 

seguir discípulos suyos como Gong Xian (1618-1689) y todos los que 

vengan detrás se referirán a él. 

Con Shitao (1642-1707)  hay un antes y un después en el mundo 

del arte, intentamos en este escrito dar una visión del antes y dejar el 

después para otra ocasión. 

Finalizamos con un índice de los caracteres chinos para los 

términos y nombres propios utilizados en el texto, que posibiliten una 

identificación exacta para quien desee profundizar en los conceptos y 

los artistas, pues desde estas páginas tan sólo podemos hacer un vuelo 

rasante por un tiempo y un espacio muy extenso, que sirva de mapa 

para futuras paradas y estudios monográficos como tantos temas y 

autores merecen.  La bibliografía que aparece al final del libro ofrece la 

identificación de trabajos sobresalientes, unos más actuales y otros ya 

clásicos, sobre los temas tratados e imprescindibles para su 

profundización. 

La pintura que se le ha llegado a clasificar como el sexto tipo 

caligráfico, ese que representa las formas, es el que se despliega en 

estas páginas. 

 

 

 

El punto rojo. De la poesía a la pintura 
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El poeta de la dinastía Tang, Liu Zongyuan (773-819), en uno de sus 

más conocidos poemas, “Nieve en el río”, nos describe un paisaje de 

invierno: 

En mil montañas desaparece el vuelo de los pájaros, 

en los diez mil senderos se borran las huellas de los hombres;  

Sola una barca, un viejo con su impermeable y su gorro de paja, 

una caña solitaria, el río helado y la nieve. 

Las especiales características del chino, que puede acumular 

palabras una tras otra y que sólo por su proximidad y situación nos 

determinan su función en la frase, obliga, en sus traducciones a 

diferentes lenguas, a interpretar esas palabras chinas – los caracteres, 

dibujos esquematizados de las realidades del mundo- con funciones 

sintácticas determinadas. Y así, el dibujo esquematizado de unas alas 

se puede traducir bien como verbo, “volar”, bien como sustantivo, 

“vuelo”.  En cualquier otra lengua, al intentar dar un tono poético en su 

versión, se altera el orden de los caracteres elegidos por el poeta. 

Cuando Bertold Brecht (1898-1956) intenta adoptar para su poesía una 

forma de composición por acumulación de palabras, similar en cierta 

medida a la china, nos ofrece esta imagen: 

La casita entre árboles junto al lago, 

del tejado un hilo de humo. 

Si faltase 

qué desolación 

casa, árboles y lago.1 

 

Pero la flexibilidad magistral de los caracteres en cuanto a sus 

funciones sintácticas nos permitiría sencillamente ver los signos, uno 

tras otro, no ya para reconstruir una línea de pensamiento en una 

lengua determinada. Es mucho más la composición de una imagen. 

Volvamos al poema, verso por verso, carácter por carácter: 

 

                                                
1 B. Brecht, Poemas y canciones, Alianza, Madrid, 2001, p. 168. 
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Mil    montaña  volar/vuelo      pájaros    
 recortar/desaparecer 
Diez mil  sendero  huellas/dejar rastro   hombre   
 extinguirse/borrarse 
Solo/único barca  impermeable de paja   sombrero de paja  anciano 
Solitario  caña  río       frío/ helado  
 nieve 
 

Liu Zongyuan fue en su época un firme partidario del retorno a la 

“escritura antigua”, que entonces significaba una dicción lo más clara y 

directa posible. Así, como desea el autor, deberíamos seguir la línea 

más directa en la construcción de su poema: Situados frente al cuadro, 

miramos el horizonte donde se dibuja la silueta majestuosa de mil 

montañas. Observamos el vuelo de los pájaros que, virtud a la 

ductilidad significativa de los caracteres, “desaparecen” marcando el 

movimiento de las aves, o “se recortan” frente a la inmensidad de 

aquéllas. En el segundo verso vamos bajando la vista desde las cumbres 

y, al mismo tiempo, fijamos algo más el objetivo para descubrir, en lo 

que parecía una imponente mancha, las venas que la atraviesan: los 

senderos nos obligan a detenernos en ellos y observar cómo el viento 

sopla borrando esas huellas que, de nuevo, nos devuelven ausencia y 

movimiento. El cuadro sigue obligándonos a bajar la mirada, y de 

pronto en medio de la nada, al pie de la montaña, una barca, y sobre 

ella, en razón de su tamaño, vemos primero el impermeable de paja, el 

sombrero y, sumergido entre ambos, un anciano. Deslizamos la mirada, 

fijando aún más la vista y descubrimos ya su caña solitaria, como una 

línea difícilmente perceptible que parece dibujarse contra su fondo, el 

río helado, y en ese momento, durando apenas un instante, un cristal 

de nieve. 

No resulta difícil comprender porqué uno de los grandes teóricos de 

la pintura, el poeta Su Shi (1037-1101) refiriéndose a las obras de un 

contemporáneo de Liu Zongyuan, Wang Wei (701-761) dijera “En su 

poesía hay pintura, en su pintura hay poesía”, que nos refresca en la 

memoria la sentencia de Simónides de Ceos, “la pintura es poesía 

muda, la poesía pintura que habla” y el famoso “ut pictura poeisis” de 

Horacio.  
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Sin embargo, ¿es posible establecer la misma relación entre pintura 

y poesía cuando hablamos de lenguas alfabéticas frente a una lengua 

cuya escritura se basa en la imagen y no en el sonido? En el poema de 

Liu Zongyuan, el carácter de “montaña” es fácilmente reconocible como 

una consecución de tres picos; no es más que un esquema de su 

silueta. Pero incluso en aquellos caracteres cuya imagen debe ser 

desvelada, interpretada, como la del “anciano” que se compone del 

radical de “varón adulto, padre” y del de “plumas” para señalar su 

fragilidad, nos movemos en un mundo de imágenes sugerentes, 

interpretables, de las que se debe extraer el significado compartido en 

una determinada sociedad. Si la escritura son dibujos, pero dibujos que 

deben ser interpretados, ¿cómo mirar la pintura? 

El carácter para “adorno” (que representa un cruce de trazos) es el 

escogido para significar “escritura” (wen). Los adornos del cielo, de los 

animales, de los árboles y hasta de las piedras son el referente último 

de aquello que es considerado en el ser humano su adorno, la escritura. 

Y será ésta la que tome, primero, un lugar privilegiado de construcción 

del mundo. Sin embargo, tanto pintura como escritura van a seguir 

caminos paralelos como instrumentos en manos de quienes, en China, 

han detentado – o por lo menos, lo han intentado- el poder, los letrados, 

y han manipulado la herramienta con la que componer ambas, el 

pincel. Y ambas sufrirán los intentos de acomodación a la ideología que, 

con la construcción del imperio, se imponga durante la dinastía Han 

(202 a.C. – 220 d.C.). Cuando en este momento se preconiza, y se 

practica, una literatura dirigida fundamentalmente a la instrucción, a la 

comunicación y educación de los de abajo por parte de los de arriba, la 

pintura encontrará también su justificación en esa capacidad. Así, 

cuando el gran poeta Cao Zhi (192-232) hable de la pintura, será sobre 

todo su poder evocador de emociones que conmueve y mueve al lector y 

a quien admira una pintura – el mismo poder atribuido a la poesía – el 

que destaque como su fin último: 

“Entre aquellos que admiran la pintura, no hay quien, al ver a los 

Tres Soberanos y los Cinco emperadores, no se incline con 
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reverencia; ni tampoco nadie que al ver [retratos] de los violentos 

gobernantes en la decadencia de las tres dinastías, no se sienta 

sobrecogido por el dolor y la cólera. Nadie que, al ver ministros 

usurpadores que roban tronos, no apriete los dientes; ni quien al 

observar letrados de altos principios no olvide el alimento, o que, a 

la vista de los ministros injustamente exilados o sacrificados, no 

suspire. Todos ante la visión de un marido licencioso o una esposa 

celosa apartan sus ojos, y al observar a una consorte virtuosa o una 

reina obediente se felicitan y las honran. Por todo ello sabemos que 

la pintura es espejo y el modo de preservar [los acontecimientos de 

un reino]” (“Prefacio a los encomios para pintores”)   

 

 Con la caída de la dinastía Han y la grave crisis ideológica que 

supuso, muchos letrados se reconfortaron escribiendo poemas 

cortesanos, desarrollando nuevas formas de caligrafía, en la que ésta se 

fue consolidando como forma estética independientemente de su 

contenido, y se refugiaron también en la pintura como huida frente a lo 

que representaba la escritura, quizá porque en la jerarquía de las 

producciones humanas, la pintura quedaba al margen de los ámbitos 

de poder. Y así, no cesaron los escritores, los letrados, de practicar esta 

hermana menor dentro de las artes del pincel, pero siempre como 

actividad subsidiaria frente a poesía y pintura.  

 Tras la reconstrucción del imperio, siglos más tarde, la 

reconsideración de diferentes aspectos estéticos, la búsqueda de ciertos 

placeres atraídos por una corte cosmopolita y receptiva como la Tang 

(618-906), provocaron la aparición de los primeros poemas en los que 

su tema estaba dirigido, expresamente no ya a describir una escena, 

sino a su visión a través de los ojos de otro letrado, otro poeta.  

 Pero, sin duda, será en una época de introspección, de cierto 

recelo frente a formas externas y del nacimiento de una cultura urbana 

y refinada, durante la dinastía Song (960-1280), en la que los poemas 

compuestos sobre pintura trasciendan los propios trazos para teorizar 

sobre el poder de la pintura de forma ya explícita para devolver, 
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sublimada, la identificación entre pintura y poesía. Será Su Shi el que 

construya la que será llamada “pintura de letrados” con su manifiesto 

sobre el “arte” como forma superior de la expresión:  

“Para el Secretario Wang de Yanling,  

sobre las pinturas de dos ramas floridas”  

 

Quien discurre que una pintura refleja la forma 

apenas mira con pupilas de un niño. 

Quien dice que la poesía se limita a un ritmo 

es porque no sabe de poetas. 

 

Poesía y pintura enraízan en la misma norma 

Son el trabajo del cielo y una frescura prístina. 

Bian dibuja loros y gorriones con vida, 

Las flores de Zhao Chang se transforman en hadas. 

 

¿Qué hay en esos dos cuadros? 

Esbozos fuertes y espíritu en cada trazo. 

Quién diría que un punto rojo  

puede evocar una infinita primavera. 

 

 Esta distinción marcará la línea entre diferentes artes, entre 

diferentes maestros. Aquellos que puedan “poetizar” con la pintura y 

que, con la misma fuerza que hacía la poesía, trascienden su expresión 

formal.  

Dice un comentario al Clásico de las Mutaciones:  

“Las imágenes surgen de las ideas, las palabras iluminan las 

imágenes. Para llegar al fondo de la idea no hay nada como una 

imagen; para llegar al fondo de una imagen, no hay nada mejor que 

las palabras. Las palabras se gestan en las imágenes, por ello se 

puede buscar en las palabras para encontrar las imágenes; las 

imágenes se gestan en las ideas, por ello se puede buscar en las 

imágenes para comprender las ideas. Las ideas son el fin de las 
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imágenes, las imágenes la obra de las palabras. Por ello las palabras 

sirven para iluminar las imágenes; pero obtenidas las imágenes, hay 

que olvidar las palabras; las imágenes existen en las ideas; por ello, 

alcanzadas las ideas, hay que olvidar las imágenes. Un cepo nos 

sirve para cazar una liebre; pero encontrada la liebre olvidamos el 

cepo. En la nasa se atrapan los peces, pero obtenidos los peces se 

olvida la nasa. De la misma forma, las palabras son el cepo de las 

imágenes; las imágenes, la nasa de las ideas. (…) sólo cuando se 

olvidan las imágenes, se obtienen las ideas; cuando se olvidan las 

palabras, se captan las imágenes. Para obtener las ideas se han de 

olvidar las imágenes; para obtener las imágenes, hay que olvidar las 

palabras.” (Wang Bi, 226-249) 

 

La concepción filosófica de la ineptitud de las palabras (escritas o 

habladas) había sido una de las cuestiones más debatidas entre los 

partidarios de las dos corrientes de pensamiento más importantes en la 

tradición china: el confucianismo y el taoísmo. Para esta última, la 

incapacidad de las palabras es absolutamente manifiesta, de hecho, el 

comentario de Wang Bi toma prestada la idea de la nasa y del cepo de 

uno de los maestros taoístas, Zhuangzi. El confucianismo se construye, 

sin embargo, precisamente a través de las palabras, son ellas las que 

definen el mundo y a través de él lo construyen. De ahí la llamada 

teoría de la “corrección de los nombres”: sólo una realidad bien 

denominada es cierta, la forma (el significante, el sonido, la imagen 

escrita o la imagen dibujada y, en último término, el rito) sólo si se 

identifica con la esencia, el interior, es correcta. Sin embargo, incluso 

para los acérrimos partidarios del poder de la expresión, lo fundamental 

no era la expresión en sí, sino la fuerza, la sugestión que provocaba. La 

figura retórica por excelencia en poesía, que Su Shi retomará para la 

pintura será el de la “evocación” (xing), interpretable también como 

“despertar”, “alzar”.  

Lo importante del comentario, en este caso, no es lo que se negaba, 

sino lo que se propugnaba. El poema de Liu Zongyuan no describía un 
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paisaje, lo que hacía era una evocación del principio esencial del 

budismo, la irrealidad de la aparente realidad, la fugacidad del instante, 

la sublimación de la extinción.  

Es esa poesía hecha con apenas un punto rojo que, sin palabras, es 

capaz de evocar la más infinita de las primaveras. 

 

Doctora Alicia Relinque Eleta 

Profesora titular de la Universidad de Granada 

“Perfil Literatura China” 

 

 

CORRIENTES DE PENSAMIENTO 
 

La transmisión espiritual de una obra se consigue al lograr dar 

forma al contenido interno del objeto representado.  No busca el arte la 

apariencia formal, algo que en occidente no nos es ajeno pues ya 

Kandinsky nos habla de la espiritualidad en el arte, ideas y 

manifestaciones de profundo calado en el arte de su tiempo. 

Crear arte implica entrar en su naturaleza sin esfuerzo y en 

armonía, olvidando la presencia del que pinta, pues previamente se ha 

puesto a disposición del objeto a representar.  No busca su propia 

visión, su subjetividad, trabaja en sí mismo su total disponibilidad, su 

ausencia personal al servicio del flujo de la naturaleza.  Existe sin 

embargo la idea –yi-, que surge cuando adquirimos la verdad interior 

del objeto a representar, ya puede ser un paisaje, un ser humano, una 

naturaleza muerta, una flor o una roca. 

Para que una pintura llegue a considerarse como una obra 

maestra del arte debe encerrar en sí misma la resonancia o el eco de la 

espiritualidad, de su naturaleza más íntima.  Para llegar ahí 

necesitamos de la espontaneidad, que no es sino el Dao puesto en 

acción, cuyo movimiento es la alternancia del Yin y el Yang que se 

vinculan entre sí gracias al Qi  o energía, siempre que el vacío se instale 
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posibilitando la dinámica de la dualidad, generándose así todas las 

realidades y fenómenos. 

La espontaneidad es un factor principal que puede confundirse 

con el azar, con lo que llega por casualidad, con algo que no exige el 

esfuerzo del pintor, que no tiene mérito porque no ha llegado a ello a 

través del análisis consciente, del deseo expreso, de la voluntad 

concreta.  Que le viene dado gratis sin saber ni porqué ni para qué.  Y 

sin embargo la espontaneidad es la que garantiza una verdadera obra 

de arte porque sin ella no se supera esa primera etapa de habilidad 

técnica, sin dicha habilidad bien es cierto que no puede llegarse a la 

espontaneidad que exige tener a su disposición la mejor de las 

habilidades para conducirse, para andar sin trabas ni obstáculos que 

limiten su flujo.  La habilidad manual es imprescindible, pero para 

olvidarla poniéndola a disposición de la espontaneidad que nos lleva a 

lo natural, a la naturaleza más íntima del objeto a representar.  Lo 

espontáneo tiene que ver con la capacidad para permitir a las ideas fluir 

con total libertad, según van apareciendo, tal cual llegan, sin retenerlas 

al quedarnos obstruidos en una de ella, sin empeñarnos en hacerla 

consciente y examinarla, juzgarla o incluso aprobarla o denegarla.  Es 

como un discurso que ante la primera palabra surge sin impedimentos, 

de principio a fin, sin obligarlo a ir por derroteros concretos.  La mente 

está libre y evoluciona encadenando una idea con la siguiente sin 

intervenir, es sólo el medio para que lleguen.  Esa espontaneidad es la 

que pide o exige la creación de una obra de arte,  la que permite que los 

trazos se hilvanen sin vuelta atrás, correcciones, dilaciones o dudas.  

No es lo imprevisto, es lo previsto por la mente y el corazón al unísono 

que debe tomar la forma de la palabra o el trazo para llegar al oyente o 

espectador y lo hace en solitario y unidad, gracias al vacío creado en el 

medio.  La espontaneidad es la capacidad para obrar de acuerdo con las 

circunstancias, eludiendo el egoísmo que supondría ir detrás de algo 

para beneficio de alguien o algo, en vez de encontrar la vía de lo que se 

obtiene por sí mismo. 
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Tres son las corrientes de pensamiento que inundan el hacer del 

pintor chino.  El daoísmo que se caracteriza por su búsqueda de la 

verdad y desapego del mundo material en aras de la naturaleza.  El 

budismo que refleja las buenas prácticas y trabajos que conducen a la 

iluminación.  Y el confucianismo siempre ocupado en destacar su 

compostura leal y sincera, su conducta correcta y su sentido del deber.1 

Las tres corrientes de pensamiento no sólo corren paralelas, es 

que además se usurpan mutuamente el espacio, en tiempos concretos 

se enredan solidariamente, se confunden y se dejan convencer por los 

razonamientos del otro enriqueciéndolos con sus propios comentarios.  

Mantienen su identidad aún en su evolución, pero evolucionan dando 

respuestas a las diferentes circunstancias.  El tiempo que a cada cual le 

toca vivir tiene mucha culpa de que en un momento concreto impere 

más una tendencia que otra, el universo debemos observarlo como 

dinámico y en su movimiento empuja a ciertos pensamientos al 

protagonismo, guardando los otros para sucederles en los ciclos de su 

caminar, también la vida de cada cual precipita al ser humano hacia 

una tendencia en detrimento de otra.  Encontraremos pintores que son 

fieles a una rama del daoísmo sin ser ajenos al budismo o un monje 

budista que en su práctica con el pincel asimila perfectamente los 

conceptos más puramente daoístas.  También el letrado que inmerso en 

el confucianismo sigue sus preceptos puede asumir las otras corrientes 

del pensamiento.  No se puede encasillar sino diseccionar para volver a 

aunar todo de nuevo.  Se establece la complementariedad entre las 

diferentes tendencias y de hecho hay puntos en común de enorme 

trascendencia entre ellas, que hacen que a veces se involucren.  

Precisamente ahí encontramos una riqueza que hace más grandes las 

diferentes posiciones, pero teniendo presente que el pueblo chino ha 

dado siempre mayor importancia a la cultura, incluyendo la espiritual, 

que a la doctrina, lo cual hace posible la interacción de las diferentes 

posiciones. 

                                                
1 Pág. 58 Notes sur ce que j´ai vu et entendu en peinture. Guo Ruoxu 
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Punto de unión entonces, es la búsqueda de la sabiduría, 

entendiendo que no sólo hay que cultivar la tierra para obtener algo de 

ella sino también la mente para extraer su esencia más pura y original, 

su más excelsa calidad humana, que le permita trascender la vida 

terrenal, la cultura es el camino hacia la sabiduría.  Un país como 

China, eminentemente agrario entiende perfectamente el sentido del 

cultivo y los ciclos en los que se ve inmerso, así como la importancia de 

las costumbres que devienen culto cuando se consagran a la 

consecución de algo.  Por ello si algo bendicen como sagrado es la 

sabiduría y el arte consideran que es su máxima expresión y se 

entiende entonces que ante ella se postren como ante lo divino, y no sea 

su forma sino su esencia la que perdure en tiempo y espacio, porque de 

más de un pintor que estudiaremos como magistral no se conserva 

desde hace siglos obra alguna, pero está presente sin atisbo de duda el 

ser humano, se recoge y preserva la santidad del pintor en su capacidad 

de detentar la sabiduría.  Es su cultura, tendente a la sabiduría, 

profundamente humanista, es por tanto el humanismo lo que prevalece, 

en lo que se ahonda, ese pivote que gira y hace girar toda realidad, nada 

adquiere sentido o se halla en el camino sin referencia a su humanidad 

latente. 

El daoísmo no es una religión pues carece de culto, sacrificios u 

oraciones, tampoco es una filosofía en el sentido moderno de 

pensamiento autónomo y emancipado de la religión, se trata de un 

humanismo profundamente espiritualista.  Su origen es Laozi que nació 

hacia finales del siglo VII anterior a nuestra era y su obra es el 

Daodejing.  El nombre de Laozi es el que recibe a su muerte y quiere 

decir Viejo Maestro.  Fue archivero en la corte imperial y según parece 

se retiró cuando la situación política empeoró.  Poco más se sabe a 

ciencia cierta, confundiéndose su vida con el mito que creció en el 

tiempo.  Su obra son los 5.000 caracteres en 81 capítulos del 

Daodejing, aunque la división en capítulos no parece original, lo que sí 

ha quedado ha sido la división en dos partes principales: la del Sentido 

(Dao) y la de la Vida (De).  No fundó ninguna escuela ni es el fundador 
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del Daoísmo, corriente que con el tiempo fue adquiriendo forma y 

adueñándose de Laozi.  Aunque llegará a tener una vertiente mística y 

religiosa, el intelecto es esencial en su origen y desarrollo posterior. 

El dao sabemos que es el camino, y el camino de la pintura 

implica elegir y tras la primera elección vienen las sucesivas, siempre 

entendiendo que elegir algo implica ya un retorno, no elegimos para 

avanzar sino para profundizar en el presente, en la ida está ya la vuelta, 

en el yin lo yang y viceversa.  Primero se puede decantar el artista por 

un paisaje, pero luego ha de elegir una montaña, o el agua, o un árbol o 

una larga serie de objetos y situaciones a las que buscará una 

composición y formas determinadas con las que ir elaborando esa idea  

interior que ha nacido y a la que le falta adquirir forma.  Los daoístas a 

través del yin y el yang expresan toda una serie de dualidades que 

están presentes en cualquier camino que el hombre toma.  Cualquier 

oposición tiene su vertiente yin y su vertiente yang, femenina o 

masculina, oscura o clara, abajo o arriba, agua o montaña, la tierra o el 

cielo y así en una interminable aparición de situaciones y realidades en 

las que cualquier ser humano se ve inmerso eligiendo playa o montaña 

para sus vacaciones o para su representación, el avión o el tren para 

viajar, el árbol o la roca para pintar, el retrato o el pájaro para crear su 

arte.  Pero toda dualidad más que oponerse se complementa, elegir no 

implica eliminar, solamente moverse de uno a otro, ir para volver, hoy 

aquí, mañana puede ser allí.  El movimiento del yin al yang abre el dao, 

el camino de la vida.  

Antes de la elección se da una situación que pudiera decirse 

neutral en la cual se intenta ver o captar con todos los sentidos o con el 

mayor número de ellos, la realidad lo más globalmente posible para que 

la elección responda a la idea que ya ha nacido, pero insistimos en que 

todavía no tiene forma.  En esa neutralidad podemos hablar de vacío, 

en el cual procuramos eliminar el yo y la voluntad para fundirnos con la 

naturaleza, para ser imparciales, despegarnos del deseo, dirigir menos 

la situación y abrirnos a lo que hay ya contenido en esa idea que ha 

movido al pintor a crear.  Hay que dejar que lo que es, sea. 
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El vacío lo procuramos para entrar en ese proceso de creación 

constante en el que la naturaleza se ve inmersa y que el tiempo, o un 

trocito de él, que se le otorga al hombre en su vida interaccione con el 

hacer universal.  La creación es mutua, coincidir, crear al unísono es 

entrar en lo espiritual.  Pintar no es reproducir lo que la naturaleza 

crea, es crear como lo hace ella.  El pintor debe vaciarse para entrar en 

su cuadro, es como la luz que entra sólo por el vacío de la ventana, una 

presencia delante de la ventana impide que la luz entre, la presencia de 

la voluntad consciente del pintor impide que la energía que ha nacido 

en él con la idea llegue al papel. 

 

Dice Laozi: ¡Crea en ti la perfecta vacuidad! 

  ¡Guarda la más perfecta calma! 

  Entonces, todo puede surgir a la vez, 

  contempla su cambio. 

  Cada cosa, por muchas que haya, 

  retorna a su raíz. 

  El regreso a la raíz, significa calma. 

  La calma significa encomendarse al destino. 

  Entregarse al destino significa eternidad. 

  Conocer la eternidad significa claridad....2 

 

La energía o el qi, que es como un rayo de luz, pone en 

movimiento al pincel que junto con la tinta y alternando lo yin y lo 

yang, deja el trazo en el papel que acaba de dar forma a la idea, se ha 

producido la transformación, el cambio ha tenido lugar, la idea ha 

mutado de lo sin forma a lo formal y tenemos la obra, espontánea, 

natural. 

El qi es energía, como tal es un ritmo que respira, comienza 

poniendo un punto sobre el papel, posándose el pincel cargado de tinta 

sobre la hoja y a partir de ahí crece como una semilla plantada en la 

tierra que alimentada por el sol y el agua adquiere forma.  El primer 
                                                
2 Capítulo XVI del Daodejing , la obra de Laozi, padre del Daoísmo. 
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punto da lugar al trazo y le sucede el tronco, la roca, la montaña o el 

agua.  Dice Zhang Yanyuan (810-880): “Colaborar con la obra de la 

creación por intermedio del pincel.  Lo sabemos, la idea del vacío debe 

preceder al pincel, asimismo, debe prolongarlo, una vez acabada la 

pincelada.  Una línea trazada con una regla es una línea muerta.  Sólo 

es verdadera la pintura donde el pincel es guiado por el espíritu y se 

concentra en lo uno”.3 

El qi hace que la línea esté viva y respire al unísono con el resto 

de la obra, cada trazo interacciona con el anterior y el que le sigue y 

está acompasado por la propia respiración del pintor.  La energía vital 

provoca detenerse en un trazo haciéndolo grueso y lento o imprimir 

soltura y velocidad dejando trazos delgados que sobrevuelan la hoja con 

lagunas blancas entremedias de la tinta negra.  La respiración profunda 

hace que el trazo crezca largo y continuado y el árbol una sus ramas al 

cielo, pero si el aliento que le sigue es corto y rítmico puede crear una 

cascada, una roca en el camino, una barca en el lago o la vegetación de 

la montaña. 

El qi se mueve en el vacío, en lo lleno, en la mente ocupada con 

su propia conciencia no entra, no cabe y por eso se queda fuera, a la 

espera. 

El vacío posibilita el cambio, deja que las cosas muten y las 

situaciones cambien.  El libro más antiguo es el Libro de la Mutaciones 

que obra sobre el hombre, la tierra y el cielo, los tres elementos que 

integran la cosmogonía.  Experimentar la mutación que se obra en el 

acto creador es participar en la evolución del universo, del cosmos.  En 

este libro se nos dice que “la actitud creadora del hombre es 

indispensable para que el mundo alcance el orden”.4  El cambio es 

probablemente uno de los fenómenos más difíciles de asumir por el 

hombre que tiende a agarrarse a lo conocido para caminar con 

                                                
3 Zhang Yanyuan es autor de los “Anales de Pintores Célebres de Dinastías sucesivas” obra 
monumental y que es una de las fuentes principales para conocer las pinturas y sus autores de 
épocas antiguas. 
Pág. 142 Vacío y plenitud. François Cheng 
4 Pág. 133 I Ching, El Libro de las Mutaciones. 
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seguridad, en cuyo caso se deja arrastrar por el tiempo sin pararlo para 

crear. 

Podemos entrever aquí o allá que la naturaleza contiene en sí 

misma un principio único que está por encima de cualquier 

contingencia que el hombre pueda percibir y que adquiere su realidad 

en el universo conocido.  Llegados a ese punto el espíritu humano adora 

y calla, entendiendo que las palabras de cualquier lenguaje humano 

son incapaces de explicar dicha unidad, aunque cada cultura ha 

buscado una manera determinada con la que denominarla. Laozi le dijo 

Dao.  El arte, en el silencio inherente al sentimiento del universo y que 

escapa a la razón del hombre, se sitúa en ese principio único e intenta 

otorgarle una forma que alcance al ser humano allí donde las palabras 

no llegan. 

El pintor chino al crear su obra lo hace como la misma 

naturaleza, experimentar la creación produce un cambio en uno mismo 

y en la obra llevada a cabo.  Crear es cambiar, el cambio es movimiento, 

lo que se mueve vive, lo estático muere.  La muerte es rígida y fría, la 

vida cambiante y caliente.  Crear una obra de arte es mover los 

elementos que la componen, mutarlos, según la idea, alternando lo yin 

y lo yang en el vacío en el que el qi se mueve eligiendo.  Pero siempre 

presidiendo la armonía que respira en toda obra de creación.  El deseo, 

la voluntad -tan pequeña, tan incapaz- rompen la armonía, obstruyen el 

libre curso, sin embargo hacer corresponder la acción al curso de la 

totalidad le imprime la fuerza, la energía del cosmos, del dao.  En vez de 

oponernos aprovechamos la fuerza de la oposición y complementamos 

la creación. 

“En el fondo de toda mutación o transformación, ya sea de 

realidades o de símbolos, el dao que preside de forma global el conjunto 

de las mismas, expresa la regla esencial.  Aparece como el principio de 

orden que dirige a la vez la producción, por vía de alternancia, de las 

apariencias sensibles y la manipulación, por medio de sustituciones, de 

las que son simbólicas, mostrando y suscitando las realidades.  

Mutaciones que se hacen siempre, tanto las reales como las simbólicas, 
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sin cambio real alguno, sin movimiento y sin erosión.  Las realidades y 

los símbolos se mutan y se los muta sin que por ello gasten o se gaste 

energía de ningún tipo”.5 

Espontaneidad, he ahí algo difícil de aceptar cuando se percibe el 

mérito en el trabajo arduo y pormenorizado, cuando se valora lo 

profusamente elaborado que adolecerá siempre de excesivamente 

intencionado.  El arte chino es espontáneo, parece que se hace solo, sin 

esfuerzo, sin estar el pintor, con soltura, con rapidez, con total 

espontaneidad y sin esfuerzo cuando el dao preside cualquier cambio o 

mutación que la idea ha provocado, utilizan la expresión -ziran- que 

significa lo que así es, zi es lo espontáneo, sin causa, sin razón y sin 

propósito, ran es ser en uno mismo, por sí mismo.  Y nada cambia, el 

agua no es la misma pero el río sigue ahí, inmutable en el cambio.  El 

agua se mueve y permanece la corriente.  La forma externa varía pero 

permanece el principio interno –li- que es constante, alimentando lo 

espontáneo, contagiando la energía.  En lo estático hay cambio y llega la 

muerte, en el movimiento permanecemos lo mismo.  Si miramos la 

apariencia externa se cambia, si miramos hacia dentro permanecemos, 

por eso la pintura china no presta atención a lo de fuera sino al espíritu 

que vive en el interior de las cosas.  El pintor chino al crear se mueve y 

en el movimiento permanece igual, se mueve como el agua y permanece 

como el río. 

El pintor chino no transmite la obra de arte, transmite 

experiencia, de las mejores obras de pintura se sigue hablando siglo 

tras siglo aunque hace ya muchos que desaparecieran físicamente.  

Experiencia que se recibe con el tiempo, que hay que asimilar y 

transformar en sabiduría, el daoísta venera al anciano que además de 

haber llegado a una edad avanzada ha hecho de su tiempo un campo 

fértil cuya observación deja plantada la simiente en esa otra mirada que 

                                                
5 Marcel Granet en su obra “El Pensamiento Chino” desarrolla ampliamente la idea de la 
mutación ya que se trata de uno de los libros fundamentales para entender el pensamiento que 
nos ocupa. 
Pág 110Pintando el Presente.  Paloma Fadón 
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sabe ver.  La sabiduría para ellos está en el anciano, la potencia en la 

juventud, cada obra son pasos del camino. 

El pintor chino busca la experiencia de crear, no la originalidad 

en su obra, lo novedoso, lo nunca visto ni el experimento.  Vive el acto 

de la creación, los cuentos y anécdotas de su vida son tan importantes 

como su obra porque tienen experiencia, su experiencia.  De la 

experiencia ajena hay que tomar el contenido y no la forma, de la 

anécdota el ejemplo y no la repetición, no podemos agarrarnos la 

experiencia de otro para vivir la vida de uno, lo que está bien y lo que 

está mal es en relación con otra cosa, no hay por tanto un patrón y 

menos en una situación límite en la cual, ajenos a todo, obramos y 

experimentamos el orden universal porque el qi, en el olvido de uno 

mismo, penetra y se derrama abriendo una conciencia superior, en ella 

la creación y la acción adquieren una dimensión original que se 

convierte en experiencia.  Son palabras de Zhang Yanyuan (810-880) 

las que dicen que el arte de la pintura acoge su origen, en modo alguno 

de la ingeniosidad humana, sino del mismo orden celestial, 

entendiéndolo como orden universal o del cosmos. 

El artista daoísta sale de sí mismo en aras a entrar en el territorio 

de la inmortalidad, para lo cual echa mano de la alquimia interior, que 

a través de procesos psíquicos y físicos trabaja la unión de los 

contrarios y sus transmutaciones desembocando en la fusión mística 

del ser humano transfigurado con el mundo.2 Este es un camino que no 

podemos transitar desde estas páginas por su profundidad, muy 

esclarecedora por otra parte.  Sin embargo notar que cuando se habla 

del vino y del efecto que provoca en el artista predisponiéndole para 

tomar el pincel, siendo más de una las obras maestras realizadas bajo 

sus efectos, hay también que entender que, si bien lo habitual es que el 

vino embote los sentidos anulando la conciencia, en las personas que 

predisponen su cuerpo en el camino de la inmortalidad, la embriaguez 

queda bajo los efectos del espíritu, entroncando con una lucidez 

                                                
2 Introducción de Catherine Despeux en « Immortelles de la Chine Ancienne » ver bibliografía. 
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superior, capaz de entrar en esferas de conciencia que sólo el arduo 

trabajo con los flujos internos puede no ya anular sino enaltecer. 

El Daoísmo mira a la naturaleza como fuente de inspiración, de 

aprendizaje, como modelo en la realización, es el camino, en ella 

encuentra las pautas y las reglas, en ella quiere fundirse y su pintura 

más representativa es el paisaje que se crea como crea la naturaleza 

misma.  En los paisajes encontramos las parejas consolidadas de la 

montaña y el agua, del árbol y la roca, del ser humano y su estancia, la 

bruma y el camino o bien acogen las estaciones del año, la fugacidad 

del caer de la cascada o el ánimo de la luna.  Y requiere sabiduría, la 

sabiduría del ser humano hecha cultura en el dao más universal y 

cósmico, y que se asienta en la práctica de ejercicios de concentración, 

de meditación, de alquimia, porque su vida es su mejor paisaje y en 

cada paisaje queda su vida.  El pintor experimenta la sabiduría y la 

sabiduría es su arte. 

El budismo viene de la India y comienza a asentarse en China en 

el siglo VI, siendo la escuela Chan (o Zen como es más conocida en 

occidente), la que va a prosperar y tomar cuerpo hasta llegar a ser tan 

importante e influyente como las demás corrientes de pensamiento 

autóctonas.  La entrada del budismo chan se le atribuye a 

Bodhidharma que es un monje indio o persa que llegó por el sur de 

China instalándose más tarde en el templo Shaolin de la provincia de 

Henan.  Hay desde luego varias teorías para los comienzos que 

dependen de los textos encontrados y la reconstrucción de los 

movimientos que se irán dando, sin embargo vamos a centrarnos en lo 

que esta práctica significó en el mundo del arte. 

El chan se ocupa tanto de la concentración como de la sabiduría 

intuitiva.  Su fuente es la auténtica naturaleza del despertar original de 

todos los seres, también llamada naturaleza de Buda o terreno del 

corazón.  Despertar en el terreno del corazón es adquirir la sabiduría 

intuitiva o espontánea y cultivarla es adquirir la concentración.  Dicha 

fuente original o terreno del corazón donde está la esencia de los 

fenómenos que el entendimiento recibe de los sentidos o de la propia 
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conciencia, es el principio del chan.  Olvidar las emociones y los deseos 

y establecer la coincidencia en el terreno del corazón constituye su 

práctica.  Una cosa es el principio noúmeno y otra la práctica.6 

Para llegar al despertar se enseña que no hay nada que buscar ni 

fuera ni dentro, solamente llegar a percibir la maravillosa utilización del 

corazón.  Se establece, sin embargo una relación indisociable entre la 

vida contemplativa y la vida cotidiana, ilustrada maravillosamente por 

la metáfora del adiestramiento del búfalo.  La tradición china ha 

querido que la imagen del niño sobre el búfalo tocando la flauta o 

leyendo de camino a los campos de labor, quede como una realidad más 

de su paisaje.  Metafóricamente hablando el camino del despertar lo 

muestra el adiestramiento del búfalo por ser lo cotidiano y se le une la 

contemplación, caminan de la mano, cada actividad en sí misma carece 

de sentido, la una en la otra están en el camino.  Mientras para el 

budismo chan es el búfalo, para el daoísmo es el adiestramiento del 

caballo y para el budismo tibetano se trata del elefante, las 

circunstancias pone las formas pero el contenido es el mismo. 

El budismo se acerca al común de los mortales, pues aquellas 

personas que han obtenido la iluminación no se apartan del resto de la 

sociedad, bien al contrario entienden que deben difundir sus 

conocimientos.  Para ellos todo es vacío y quien trasciende la dualidad 

entra en el silencio, lo esencial no puede transmitirse directamente con 

el lenguaje y por eso se recurre a la fábula para que la imagen o el 

desconcierto sacudan a quien trabaja por entrar en la percepción.  La 

escuela del sur aboga por la iluminación súbita, la del norte por la 

iluminación gradual y lo que hizo Buda fue enseñar una flor.  Escrito 

está que nadie entendió la enseñanza de Buda a excepción de uno de 

sus discípulos que sonrió pues el misterio había quedado mostrado, no 

hacen falta palabras para quien ve la eternidad en lo transitorio, la 

eternidad junto al búfalo de camino a los campos de labor, la eternidad 

también alcanza al más desprotegido que le ayuda a caminar por la 

vida, que le ofrece esperanza, un sentido a su realidad diaria. 

                                                
6 Pág. 11 Les Entretiens de Mazu, Maître chan du VIII siècle. 
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La mirada del budista es hacia el interior, pretende perder la 

conciencia de sí mismo porque la razón es un filtro de la realidad 

última, no se representa una percepción, pues se llegaría a la distorsión 

de lo real a través de uno mismo, lo que sea se representa a sí mismo, 

igual que el despertar es súbito y se recibe de la forma más irracional e 

inesperada.  El pintor tras disponer los utensilios necesarios se sienta 

en posición de meditación, manifestando en su obra la experiencia 

misma en la que está sumergido, no hay una voluntad creadora ni un 

estudio racional o teórico.  Hay que acallar la mente y cuidar el gesto 

para que no se produzcan accidentes.  La ceremonia del té es un claro 

ejemplo para deleitarnos en el gesto ya que en ella nada queda para la 

casualidad, cada movimiento, cada gesto por pequeño o insignificante 

que pudiera parecer lleva consigo un método exquisito que nada deja al 

azar y todo a la concentración del momento, que cuanto mayor sea 

menos está el que la realiza y más la realidad última. 

Cuando el gesto es perfecto, la atmósfera que se recrea es de total 

serenidad y paz, fundamental para que el corazón se haga presente. 

El vacío es necesario en este arte, que lo vive como un espacio 

que otorga movimiento a lo representado y que permite que lo dicho 

cambie según las circunstancias en las que se encuentre.  El vacío es la 

fuerza que subyace y desde donde eclosiona cualquier realidad.  Decirlo 

todo es matar el presente dejándolo en el pasado de la realización.  Y le 

dijo el discípulo Doiku a Bodhidharma, “los cuatro elementos: lo 

luminoso, lo aéreo, lo fluido y lo sólido están completamente vacíos y los 

cinco Skandhas o componentes de la personalidad no existen. Tal como 

yo lo veo, la única realidad es la nada” y el maestro comentó “obtuviste 

mis huesos”. 

Cada pintura es una experiencia, en la que no se busca 

representar, sino ir hacia el conocimiento de buda o la iluminación, 

centrándose siempre en el terreno del corazón.  La contemplación en lo 

cotidiano, lo cotidiano para alcanzar la iluminación.  Como ya dijeran 

los maestros comer cuando se tiene hambre, dormir cuando se tiene 

sueño, tener la conciencia del día a día y perderla en la concentración.  
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No hay simbolismo sino realidad inmediata en la obra de arte.  No hay 

abstracción ni elementos religiosos en sus obras.  Imágenes de Buda, 

patriarcas o maestros chan son frecuentes en su pintura, tratados de 

una manera perfectamente natural y terrenal, espontánea.  La monja 

Soji le dijo a Bodhidharma: “creo que es como la visión de Amanda con 

respecto a la Tierra del Buda: se la ve una vez y jamás de nuevo” y el 

maestro contestó “obtuviste mi carne”. 

Pintar es un ejercicio espiritual en el que la obra refleja la imagen 

mental, de una mente olvidada de sí misma, ofreciendo serenidad, 

sutilidad, austeridad, simplicidad, naturalidad y por lo tanto asimetría y 

libertad.  Donde la técnica y el talento se supeditan al espíritu.  

Durante la meditación la pintura se crea para fortalecer la 

concentración y como reflejo de la meditación.  Exige trascender 

cualquier dualidad para no quedarse ni en el ser ni en el no ser, el 

intelecto debe aceptar su impotencia y ceder ante la meditación y la 

sabiduría.  Y Dofuku, discípulo de Bodhidharma, le dijo “según mi 

parecer, la verdad está más allá de la afirmación y la negación, ya que 

ésta es la forma en que se mueve” a lo que el maestro replicó “obtuviste 

mi piel”. 

Se profundiza hasta explorar el sereno fundamento de la mente 

valiéndose de la “contemplación de la pared” en la que uno se fija sin 

realizar nada, aspirando a inmovilizar la cadena de ideas de una mente 

dispersa.  Ya no hay ansiedad, ni deseos, ni proyecciones, alcanzando el 

estado de una sólida roca, el estado de una no mente.  Pero eso no 

basta, el chan pide dar paso a una nueva conciencia que se haga con la 

respiración, el gesto y la acción.  Y no es sino en la experiencia diaria de 

la vida donde se encuentra la cima más alta de esa nueva conciencia.  

Finalmente fue Eka quien se inclinó reverentemente ante su maestro 

Bodhidharma y permaneció donde estaba sin decir palabra, y el 

maestro dijo “tienes mi tuétano”.7 

El camino del chan es la unidad, que se sitúa por encima de lo 

dual, la virtud secreta es la práctica del bien sin pensar en el 

                                                
7 Pág. 5 Carne de Zen  Huesos de Zen.Antología de historias antiguas del budismo zen. 
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reconocimiento.  Desde el vientre de lo vacío asciende un rumor 

silencioso.  En la meditación no se busca la iluminación sino la 

solución a una pregunta, no la respuesta que mata a la pregunta, ya 

que la verdadera respuesta no responde, la respuesta del maestro es 

abrir la mente a la percepción de la verdad, al rostro original.  Soportar 

la incapacidad de la mente lógica para experimentar el ser enigmático. 

La pintura no representa un modelo, permite que el modelo 

mismo se exprese y para ello el pintor debe convertirse en lo expresado.  

Huye del colorido que adormece la percepción y repara en el poder 

originario creador, en el vacío que aleja la profusión.  El paisaje vacío.  

Conformarse con lo esencial, construir pocas formas para liberarse de 

lo innecesario.  Contemplar la naturaleza para sumergirse en ella y 

sentir espontáneamente su pulsación, que la capta directamente el 

pincel y la traduce el trazo, sin hacer consciente el instante. 

Un maestro recibió a un profesor que iba a informarse acerca del 

chan, sirvió té el maestro hasta el borde de la taza y siguió vertiendo 

sobre ella con toda naturalidad.  El profesor no pudo contenerse más y 

exclamó: está llena hasta los topes, no siga por favor.  Como esta taza 

estás tu lleno de tus propias opiniones y especulaciones, dijo el 

maestro, ¿cómo podría enseñarte lo que es el chan a menos que vacíes 

primero tu taza?. 

Cuando el budismo entra en China el esoterismo iba ganando 

terreno, esta nueva orientación filosófica se asienta en la Escuela de los 

Misterios que abordaba problemas como la existencia y la no-existencia 

como una realidad indisociable o la relación entre el pensamiento y el 

lenguaje.  Las filosofías autóctonas se tiñen de un cierto oscurantismo   

con organizaciones secretas y un sentimiento grandioso y universal que, 

si bien ya lo era, se torna profundamente intelectual y por lo tanto 

alejado de quien no participa de la élite del conocimiento.  La nueva 

corriente de pensamiento que llega de fuera, lo hace aportando un 

sentimiento profundo, una melancolía dulce y serena del más allá.  El 

alma y lo que ella conlleva, la fe en otra vida y el destino del hombre 

formando parte de un ciclo ininterrumpido de renacimientos en el que 
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se confunden los seres visibles con los invisibles, y lo que es 

importante, encuentra, este nuevo pensamiento, un suelo sembrado en 

el que crecer y desarrollarse pues se trata de un pueblo con cultura y 

sensibilidad.  El budismo aporta a la gente sencilla la capacidad de 

soñar, la esperanza de la liberación, la piedad universal.  Al budismo se 

le exige que se ocupe del aquí y el ahora, una oferta de esperanzas en el 

contexto de las vidas cotidianas. 

Las imágenes que trae consigo sugieren el recogimiento profundo, 

la infinita bondad, formas elegantes y gráciles, expresiones intensas y 

misteriosas y encuentra una fuerza juvenil y entregada que las acoge y 

renueva.  Personajes y dioses poblaban con anterioridad el arte, ya 

fuera en los murales tan frecuentes en monasterios, palacios y tumbas, 

como en bajorrelieves o esculturas, sin embargo el budismo aporta un 

empuje definitivo a la representación de la figura dotándola de una 

habilidad y una fuerza que nunca hubieran alcanzado de no encontrar 

una cultura del arte y una estética muy desarrollada.  Todavía en la 

dinastía Song (960-1279) se consideran las escenas budistas como las 

más difíciles de representar, otorgándoseles el valor más alto.  Es un 

arte que crece en territorio chino e incluso se exporta sobre todo a 

Japón, pero fusionándose y creciendo, nunca implantando o 

excluyendo, hasta converger en un arte independiente al que llegó un 

día desde su origen en el occidente cercano.   

El arte budista despliega una vertiente más artesana, más 

cercana al pueblo, cuyas imágenes no requerían de mentes privilegiadas 

por la cultura, aunque a la vez desarrolle un arte que comulga 

únicamente con esferas intelectuales, personas muy preparadas en lo 

religioso y lo filosófico.  Y es que hay que tener en cuenta que gracias a 

la Ruta de la Seda se importan las imágenes del budismo asentándose 

de manera muy especial en las cuevas de Dunhuang, al noroeste de 

China.  El tema central de los murales que cubrían paredes, suelo y 

techo de estas cuevas excavadas en las arenas del desierto eran 

historias de la vida de Buda, conservando los murales la estética de su 

origen en India.  Sin embargo las figuras iniciales con posturas y en 
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situaciones que producían una atmósfera de solemne y tranquilo 

misterio, irán dando cabida a las formas más chinas influenciadas por 

la imagen que se trabajaba en el nuevo territorio, así como integrando 

escenas de fondo con montañas, bosques, animales o edificios.  La 

mitología china hizo su aparición en las historias de Buda con figuras 

volando y nubes flotando en la composición que llenan de dinamismo 

los murales. 

Es importante tener siempre presentes los murales en el arte de 

la pintura porque, antes de llegar al papel o la seda, va a ser la pared el 

soporte predilecto para desarrollar las formas que cuenten las historias 

de épocas precedentes y continuará siempre siendo soporte de grandes 

obras de la pintura, conociendo épocas de mayor o menor apogeo.  Sólo 

el posterior desarrollo de los utensilios, sobre todo del pincel, dará lugar 

a los montajes del papel sobre la seda con la posibilidad de ser 

enrollados sobre sí mismos, además de facilitar el transporte de las 

obras, desvinculando el arte de la pintura de la arquitectura y de los 

objetos funcionales.  Crecerá en torno a los rollos que contienen las 

obras de arte la historia, a veces teñida de leyenda, del arte letrado. 

El arte daoísta que toma prestado del budismo la adoración de 

ídolos, aprovecha también la tradición de la figura en la pintura y aún 

no siendo los templos daoístas tan numerosos como los budistas 

durante la dinastía Tang (618-907), sus murales no tienen nada que 

envidiar.  Hay que tener en cuenta que el daoísmo en esa época se iba 

popularizando mucho contagiado por el budismo.  Se extiende la 

cultura del mural con composición horizontal cuya historia va 

sucediéndose a lo largo del mismo, con un despliegue de personajes 

ciertamente interesante. 

La pintura más representativa del budismo lleva personajes 

vinculados a su visión más elevada y sagrada de la vida en la tierra, 

muchas de ellas son murales en monasterios pero también sobre papel 

y seda. 

El confucianismo tiene su origen en el maestro Confucio (555-479 

a.c.) a quien se le considera 50 años menor que Laozi y a quien admiró 
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profundamente, si bien no fue correspondido por él.  En nada se 

contradicen aunque apuntan en diferentes direcciones, en vida se 

conocieron y conversaron.  Pero cuando el Viejo Maestro apela al 

intelecto y a la naturaleza, Confucio se ocupa de los asuntos 

meramente sociales, estableciendo reglas morales y políticas que 

afirmen la colectividad a la que el individuo debe someterse.  Prima ante 

todo el sentido del equilibrio y la armonía.  El equilibrio que es el punto 

de partida de todas las transformaciones y de todos los cambios que 

tienen lugar en el universo y la armonía que es la ley general de todo lo 

que ocurre.  Cuando equilibrio y armonía están en su punto álgido 

todas las cosas bajo el cielo y la tierra están en su sitio y todos los seres 

se propagan y desarrollan felizmente.  Estabilidad y calma son su 

centro.  La cosmogonía primitiva se pone a la altura del hombre. 

Y el hombre debe también estar a la altura y para ello es 

imprescindible su trabajo en lo personal para llegar a ser un gran 

erudito y modelo para el resto de la población, aparece así el letrado que 

tiene una responsabilidad social, siendo primero un ser humano con un 

status que asumir en sociedad y además un artista.  Nace el arte 

letrado y también una gran academia que lo canaliza, pero de tal 

academicismo se terminará abusando hasta llegar a lo estéril y 

repetitivo según unas reglas que obligan más que despertar la 

espiritualidad que es el camino original.  Para Confucio el arte es un 

pasatiempo, un placer, empieza como un gesto del que aprender para 

llegar a ser la base del desarrollo personal, de la propia culturización.  

Gesto que se convierte en costumbre haciendo de él un rito y dice el 

maestro que el hombre de bien que enriquece su cultura gracias a las 

letras y es capaz de disciplinarse con los ritos será incapaz de traicionar 

el dao. 

El letrado es el sostén del estado chino desde sus comienzos, son 

personas cultivadas, de buenas familias aristocráticas que podían 

permitirse una educación cuidada para sus vástagos.  El examen oficial 

amén de posibles recomendaciones, posibilitaba, sobre todo que 

aquellos hijos no primogénitos y por lo tanto no herederos, alcanzaran 
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una posición social acorde a su nacimiento.  Bien es cierto que el 

tiempo hará evolucionar esta realidad dando acceso, ya durante la 

dinastía Song (960-1279), a personas, no aristocráticas, que pasando el 

examen oficial instaurado en el año 583, bajo la dinastía Sui (581-618), 

entraban en la carrera funcionarial desde cualquier estrato social, algo 

que para la época es de una modernidad envidiable y que está por cierto 

muy acorde con las ideas de Confucio, pues ya él formaba discípulos 

entre personas de clases modestas. 

“El letrado es un hombre de mediana edad perteneciente a la 

clase culta, desdeña los lujos, protege al débil y a quien ha sido víctima 

de una injusticia y es por completo indiferente a sobornos y halagos.  

Magistrado por ejemplo, representa su función al mantener en armonía, 

de un modo sumiso y correcto, los asuntos terrenales con la voluntad 

del Cielo”.8  El letrado confuciano debe cultivar la sabiduría en cuyo 

camino prevalece la bondad, la equidad, la medida o ese justo medio y 

la rectitud en sus gestos y ritos.  Dice Confucio que el hombre sabio 

debe ser capaz de practicar cinco cosas bajo el Cielo, a saber la 

deferencia, la grandeza de alma, la honestidad, la diligencia y la 

generosidad.  La deferencia engendra respeto, la grandeza de alma hace 

que se gane el corazón de la multitud, con la honestidad llega la 

confianza del pueblo, la diligencia asegura la eficacia de las empresas 

en las que uno está inmerso y gracias a la generosidad se hace uno 

valedor del servicio del pueblo3. 

Del sabio se dice que no se adscribe a ningún pensamiento y 

tampoco excluye ninguno para no caer en la parcialidad y preservar así 

su disponibilidad.  Lo mismo diremos de la imagen cuando aspira a ser 

arte, no puede tomar ninguna forma manteniendo más de una posible, 

se guarda de lo anecdótico e insiste en una semejanza sin parecido para 

pintar la disponibilidad de lo innato.  ¿Qué puede mantener en ese filo 

al sabio o la imagen que él pueda llegar a crear?, la lógica de la 

                                                
8 Introducción de Donald F. Lach a “Los misterios del lago asesino”, de Robert Van Gulik, uno de 
los sinólogos más prestigiosos que supo transmitir en sus novelas la vida cotidiana de la China 
imperial de forma magistral. 
3 Ver “Histoire de la pensée chinoise” de Anne Cheng, pág 80 
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respiración9, coger aire y soltarlo a lo indeterminado y volverlo a hacer 

con un ritmo que marca el devenir del gesto y la acción, la cadencia de 

un poema, la armonía del paso o la medida del tiempo, los acompasa la 

respiración.  El pintor coge la forma y la devuelve a lo indeterminado, 

porque no es la forma lo que pretende dejar, sino el gesto que lleva de lo 

que no la tiene a lo que la tiene, entre lo vacío y lo lleno respiramos el 

tránsito, mirando la forma se nos diluye en el vacío, mirando el vacío 

cogemos la forma.  La imagen que es arte respira y, por eso va y viene 

entre lo que se opone haciendo camino, que la mirada no se cansa de 

recorrer, hasta imprimir en el que la observa su propio ritmo de 

respiración.  Y el letrado pinta la respiración, deja esa experiencia y por 

eso pule el gesto, amansa sus movimientos hasta devenir baile, adiestra 

la cadencia de su habla, del comer hace un arte y del vestir un placer 

para la vista y el movimiento.  Busca el paseo y la contemplación que le 

otorguen la respiración de la naturaleza.  Y cuando la respiración 

acompaña a la idea dispone todo a su alrededor para transitar hasta la 

experiencia de crear la obra. 

El letrado hasta entonces goza de grandes privilegios y quizás uno 

de los más estimados es el tiempo, pues tenía el suficiente para 

dedicarse al arte de la forma más lúdica y entregada que tal menester 

requería, que no es poco, atendiendo además a sus deberes sociales.  

Es verdad que el letrado tenía, debido a sus cargos públicos, una 

responsabilidad importante pero era menester que su persona supiera 

mantenerse al margen de la esclavitud material que pudiera llevarle a 

tomar decisiones o a actuaciones poco meritorias o poco justas.  La 

contrapartida la encuentra en el ermitaño y su desapego del mundo, su 

capacidad envidiable para mantenerse fiel al terreno del corazón y los 

sentimientos, fiel a sí mismo y a su cometido como ser humano más 

allá de las tentaciones o vicios que lo mundano y material conllevan.  

Su falta de integridad o sometimiento a las presiones inherentes al 

poder podían muy bien costarle la vida, sus privilegios tenían sin duda 

                                                
9 En el estudio que hace François Jullien en su libro La grande image n´a pas de forme, expone 
las ideas expresadas en este párrafo de manera magistral. 
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un coste muy alto.  Son su modelo aquellas personas que estando 

próximas al poder son capaces de preservar su integridad e 

independencia de espíritu. 

El letrado debe nadar entre dos aguas llevando a cabo sus 

obligaciones sociales y manteniendo a distancia las corrientes 

materiales de lucro y beneficio personal.  Está obligado a luchar por su 

status social, amasar reconocimiento y superarse pero con el desapego 

en su corazón propio del ermitaño.  ¡Qué más puede pedir un letrado 

que ser llamado sin haber pedido audiencia!.  ¡Qué mayor 

reconocimiento que ser ascendido sin esperarlo ni solicitarlo!.  Hacerse 

ver sin mostrarse.  Hacerse oír sin decir palabra.  Que prevalezca el 

gesto, la insinuación, el trabajo bien hecho, recompensar sin estar 

presente, agradecer lo que uno ya conoce apreciando lo que le llega.  

Hacer sin hacer siguiendo el dictamen del mejor daoísta.  El mejor 

político es el que no quiere ser político.  El mejor letrado aquel que es 

feliz dejándolo. 

Pero si a pesar de todo, el torbellino social le arrastra, obligándole 

a hacer lo que su conciencia no le permite, a decir lo que de su boca 

nunca hubiera debido salir, entonces mejor dejarlo todo antes de que 

tal cosa ocurra convirtiéndose, él mismo, en ermitaño.  Conseguirá con 

esta actitud ser fiel al confucianismo al desarrollar su trabajo en la 

sociedad de forma ejemplar y al daoísmo preservando su naturaleza al 

dejar un camino inconveniente en un momento determinado.  Y 

comportándose de tal manera llegará a ser un ejemplo para la sociedad, 

llegará a ser un modelo a seguir.  Comprende el dinamismo que 

generan los opuestos, huye de lo estático y acepta realidades diferentes 

en su camino según las circunstancias, acepta la vida y no el deseo o la 

voluntad de una en concreto, comprende el devenir y se hace flujo como 

el agua que en su camino se retira ante la roca pero en el tiempo acaba 

con la roca del camino. 

El arte se convierte en una de las formas más eficaces para 

mantener su integridad humana, siendo su baluarte y también su seña 

de identidad, sus obras las regalan en agradecimiento, son muchas 
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veces su tarjeta de visita, no se comercia con ellas, se gana prestigio y 

posición social.  Ganar dinero vendiéndolas sería una deshonra, un 

desprestigio social enorme.  La obra de arte letrada llegará a ser un 

mito y junto a él crecerá también el mito del letrado.  

El ermitaño va a ser muchas veces un letrado retirado de la vida 

social al cabo de años de ejercerla, se le asocia la idea de inmortalidad, 

pues quien de tal manera vive se le considera capaz de mantener su 

energía vital hasta edades muy avanzadas adquiriendo experiencia y 

sabiduría, el ideal del anciano idolatrado por esta cultura.  Ya desde 

Confucio el ermitaño es un modelo a seguir por el letrado y en los 

cambios de dinastía son muchos los que por guardar fidelidad a la 

dinastía caída se suman a la vida retirada no participando en la nueva 

sociedad. 

Bajo la dinastía Yuan (1277-1368) la academia se suprime y los 

letrados son rebajados y relegados a la más baja condición social.  

Prospera entonces el ermitaño, aislado en la montaña y ajeno al devenir 

social.  Y junto a él está el letrado que al no elegir la soledad y sin cargo 

del que vivir, opta por un camino nuevo, hacerse profesional del arte.  

Así comienza el camino de vuelta, poco a poco el artesano y el 

profesional van a darse la mano y hacerse un hueco en la sociedad, la 

academia que antes era patrimonio del letrado pasa sin anunciarlo al 

artesano, al profesional, mudando sus fundamentos. 

Con la dinastía Ming (1368-1644) la academia se reestablece, 

desarrollándose un arte decorativo desde las instituciones académicas, 

¡ya no es la academia del origen!, se conforma con lo bello y con la 

impecable ejecución de la obra.  El arte letrado pasa a ser cada vez más 

conceptual y abstracto y huye de la academia que un día fue su cobijo y 

trampolín para entrar en las más altas esferas sociales.  Proliferan los 

manuales con recetas para pintar tal o cual objeto, que ayudan al 

profesional a dominar su oficio, pero que obstruyen la espontaneidad 

que no es sinónimo de rapidez, base del arte más puro. 

El concepto de letrado se apoya sobre la observación directa del 

mecanismo que rige el paso del caos al cosmos, es decir de lo que no 
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tiene forma y por tanto no se ve, a lo que en un instante coge forma y se 

hace visible al ojo humano.  En ese proceso de formación, los rastros 

que la naturaleza recoge en su seno representan signos coherentes, 

arterias del organismo universal que conectan el fondo con la forma.  

Las vetas de la madera, los dibujos de la roca, las formas de los troncos 

o las tonalidades de la tierra, en ellas deposita el letrado su observación 

y no en el aprendizaje exhaustivo de manuales, porque tales rastros de 

la naturaleza son los portadores de la energía interna, no son 

decoración externa sino las venas por las que corre la pulsión de lo 

natural, integrarse en ellas es adentrase en la creación misma.  La 

metamorfosis, el cambio, la mutación sustentada en la realidad de la 

vida y sus manifestaciones concretas atraen la contemplación y el 

espíritu de la creación.  El letrado es un gran especialista que en 

ocasiones dedica toda su vida a pintar lo mismo, ya sean bambúes, 

orquídeas o paisajes, no es la apariencia formal lo que plasma, una vez 

más hacer hincapié en la experiencia que adquiere no sólo el que pinta, 

cultivando la elevación de su espíritu, la pureza y contagiándose de 

ellas, sino el que observa la obra que puede beneficiarse de sus 

cualidades al serle transmitidas a través de la obra. 

Confucio conocía bien la tradición y con ella el libro más antiguo 

sobre la tierra, el I Ching o libro de las mutaciones o los cambios.  Sus 

comentarios nos ayudan a comprenderlo, a comprender las leyes que 

rigen el proceder del universo y su comprensión nos posibilita su 

control, instaura las reglas morales en la observancia del individuo y 

gracias a las costumbres consigue encauzar los sentimientos para 

aprovechar su poder innato en aras al orden social.  El I Ching ayuda a 

conocer el devenir y gracias a ello se puede controlar su actuación.  Su 

búsqueda es el justo medio en el que no caben los excesos ni las 

carencias, entender las circunstancias y las propias limitaciones para 

comprender la igualdad entre todos, que está en ese punto medio donde 

equilibrio y armonía están en paz.  Pero para ello Confucio pone 

especial relevancia a llamar a las cosas por su nombre, en el dinamismo 

inherente al devenir del universo puede perderse el sentido claro e 
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inequívoco para costumbres o realidades, lo que llevaría al desorden y el 

caos social que se evita rectificando los nombres para que todo siga 

igual.  Dice el maestro que cuando un hombre no sabe de qué habla 

prefiere callarse, si los nombres no son correctos no se puede tener una 

conversación coherente y los asuntos no pueden arreglarse.  Es 

necesario actuar sobre los nombres de forma que se apliquen a las 

realidades que les pertenecen, pero también hay que actuar sobre las 

realidades de forma que coincidan con los nombres.  Pudiéndose 

reducir al hecho de que el soberano actúe como soberano, el ministro 

como ministro, el padre como padre y el hijo como hijo.  Confucio 

muestra una gran nostalgia por la adecuación original de la aventura 

humana al curso natural de las cosas, donde el dao se manifiesta 

naturalmente sin tener que ser explicado en discursos o principios4. 

La pintura más representativa del confucianismo es la que aborda 

temas sociales, como el relato de eventos y acontecimientos singulares a 

lo largo de dinastías o reinados, claramente edificantes y que 

contribuyen a ensalzar la gloria de un tiempo y servir de ejemplo a 

tiempos posteriores.  También el retrato de personalidades que son o 

han sido letrados eminentes de los que aprender o individualidades que 

han marcado un tiempo.  Además de en murales, encontramos estas 

pinturas en rollos de seda o papel horizontales, cuyo destino no es ser 

colgado en la pared sino contemplado de uno en uno, desplegándose el 

rollo de la mano derecha a la izquierda, se asemeja a la lectura de un 

libro y de hecho en más de una ocasión, la lectura de las imágenes de 

estos rollos, que pueden llegar a medir varios cientos de metros, es más 

completa que la escrita en los anales sobre hechos históricos.  Son 

fácilmente transportables y en algunos podemos seguir los viajes de 

emperadores por los caminos de su país como si el espectador 

anduviera por los caminos mismos, o el ambiente de una ciudad en día 

de mercado pudiéndose diferenciar hasta el producto, pues llega a ser 

tan minucioso el detalle.  También encontramos temas como la entrada 

                                                
4 Para profundizar ver “Histoire de la pensée chinoise” de Anne Cheng, pág 83 
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del séquito imperial en la capital, el juego de los niños, el quehacer de 

las mujeres en sus diferentes aposentos o actividades, la caza o las 

festividades de una localidad. 

Son, sobre todo, artistas los funcionarios letrados, los ermitaños 

eminentes y algunos monjes, la habilidad academicista queda para el 

artesano y con el tiempo para el profesional.  Pues ocurre que el letrado 

está cada vez más ocupado, la cultura se propaga y alcanza a un 

número mayor de personas, incluso el letrado puede quedarse sin 

trabajo, el tiempo no le alcanza para una dedicación tan caprichosa 

como pide el arte y se echa mano de ese pincel profesional que puede 

ayudarle a ejecutar obras que su posición exige que regale.  Obras que 

aunque no lleven su trazo sí llevan su sello y su firma, obras que al 

profesional le suponen una forma de vida, como ya indicamos. 

Algunos paisajes de las dinastías Ming (1368-1644) y Qing (1644-

1912), o la mayoría, no son ya simples paisajes reconocibles, son, cada 

vez más, construcciones mentales que simbolizan el papel del letrado, 

son también su legado para la posteridad, su interpretación de la obra 

clásica de sus antepasados que servirá de modelo para sus sucesores.  

Actualizando lo anterior, actualiza la intención del pincel de los clásicos 

así como su proceder, al interpretarla de forma nueva, su obra 

transmite el espíritu clásico sirviendo de modelo de aprendizaje hasta 

nuestros días.  Pero lo que es más importante, se actualiza el espíritu 

ritual, se perdura en el rito que para el maestro es sinónimo de 

comportarse humanamente, hay que vencer el ego para situarse en el 

sentir del rito.  La cumbre del arte se dio en la dinastía Song (960-1279) 

y ahora se culmina con la intelectualización más exquisita asimilando 

todas las corrientes de pensamiento que desde que surgen caminan 

todas de la mano, complementándose entre sí, formando un todo difícil 

de separar y que si desde estas páginas lo hacemos es sólo para volverlo 

a unir y en la experiencia dejar la simiente y seguir en el camino.  No 

hay una evolución lineal, es un constante reunificarse en torno al 

núcleo otorgándole la forma de cada tiempo y que en su origen carece, 

en el rito no se camina de frente sino en profundidad, no se dan vueltas 
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alrededor de la tierra, se accede al centro de la misma.  La Antigüedad 

dejó la simiente y cada presente la transforma o la muta al adentrarse 

en el rito, ritual en el que desaparece tiempo y espacio para extraer la 

esencia de las mismas entrañas accediendo en picado por la espiral a lo 

más caótico e informal, al origen mismo. 

El daoísta mira al cielo, el budista a la tierra y el confuciano al 

horizonte. 

 

 

 

ESTÉTICA DE LA PINTURA. 
 

 

Hay que empezar puntualizando que el término “estética” cuyo 

significado es aquello perteneciente o relativo a la percepción o 

apreciación de la belleza, no existe en la tradición china, es un término 

importado de occidente.  En la tradición confuciana lo bello y lo bueno 

son indisociables, siendo lo bello tan sólo una parte de todo lo que lo 

bueno engloba, el arte tiene una responsabilidad social que está por 

encima del puro placer de lo bello, es además didáctico, forma parte del 

aprendizaje a caminar por este mundo terrenal en el que belleza y 

fealdad se suceden complementándose.  Sin embargo vamos a utilizar el 

término intentando dotarle de un sentido más amplio para integrar las 

connotaciones propias de la pintura china que es sinónimo de sabiduría 

y por lo tanto sólo puede y debe pintar el sabio, excluye a quien no lo 

es, o mejor exige serlo al igual que el que es incapaz de adquirir una 

técnica su camino no está con el pincel, el que no es capaz de entrar en 

la sabiduría del arte debe permanecer fuera de su ejecución. 

Ninguna obra exuberantemente acabada y laboriosa puede 

alcanzar un reconocimiento alto como arte, porque acalla el eco 

espiritual.  Sólo lo estrictamente necesario tiene cabida en la obra, 

recalcar, hacer hincapié, resaltar con todo lujo de detalles y 

minuciosidad resta misterio y capacidad de penetrar el interior de las 
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cosas representadas.  Si con un trazo queda dicho, espontáneamente 

pasa el artista al siguiente, sin retocar ni embellecer el anterior, sin 

recrearse un segundo más del necesario para que quede esbozado y no 

explicado.  Es imprescindible ver en el brote ya la flor. 

El vacío debe surgir en la obra de arte.  Cuando los trazos se 

despojan de lo superfluo conservando lo esencial, atraen el vacío 

original y captan las imágenes invisibles.  Se puede dispensar a un 

árbol de parte de su ramaje, a una montaña de una de sus caras 

sugiriendo lo que se sobreentiende y conservando intacta la energía con 

la que se comenzó la obra, desvelando las vigas maestras que sustentan 

el conjunto y eludiendo su decoración. 

Dicen que el emperador Huizong (1101-1125) de la dinastía Song 

(960-1279) gustaba de probar a los pintores proponiéndoles unos 

versos para que crearan su obra.  En cierta ocasión les propuso el 

siguiente: Cerca de un puente, altos bambúes vallan una casa de vino.  

Todos los artistas reunidos pintaban, con una u otra composición, una 

casa de vino rodeada de bambúes, solo hubo uno que eligió una mata 

de bambúes cerca de un puente con una banderola al viento que 

señalaba la presencia de una casa de vino que no podía verse, y fue sin 

lugar a dudas el elegido. 

Un paisaje debe estar compuesto tanto por lo visible como por lo 

invisible, lo que se ve propone lo que está más allá, aunque no se vea.  

No quiere el pintor una reunión de todo aquello que su idea contiene o 

manifiesta, quiere una representación mínima que hable por todo lo 

demás.  El vacío de la nube, del lago o del cielo contiene todo lo que el 

resto sea capaz de sugerir, de callar, de despertar en el que mira.  El 

cuadro no es nunca un espacio cerrado que limite una realidad o una 

situación, es una ventana abierta al infinito de una idea que abre el 

camino. 

A los elementos de una obra no se los detiene en un lugar para 

recrear un ambiente, se los pone sin embargo a caminar hacia lo 

invisible.  El vacío es el comodín que posibilita que el resto de los 
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elementos de la composición cambien de lugar y se recreen en el 

espacio con tan sólo un guiño. 

Hablamos siempre de paisajes, pero la pintura china queda 

dividida por temas como se verá.  Si bien el paisaje es el más apreciado 

por su cercanía a la naturaleza reproduciendo su propia creación, tal y 

como el artista pretende en su acto de crear como la naturaleza misma, 

por eso la pintura china del letrado recurre a él especialmente, es su 

hijo predilecto.  Existe, sin embargo la pintura de dioses y demonios, 

personajes, paisajes, animales, flores y pájaros y edificios.  Son estas 

los principales temas que según autores o momentos históricos pueden 

variar subdividiéndose o agrupándose. 

En pintura, la tinta se considera que con sus seis matices: seco, 

mojado, claro, oscuro, blanco o negro, puede recrear todo el universo 

porque todos los colores están contenidos en ella, sin embargo el color 

está también presente, fundamentalmente para resaltar la tinta, no es 

un color de relleno, es bien al contrario un color que la hace vibrar.  Si 

el paisaje es primaveral, el azul y el verde despiertan sentimientos de 

alegría.  Si es verano se añade el ocre que acentúa la sombra y proyecta 

paz.  En el paisaje otoñal están presentes el ocre, el rojo y el verde 

oscuro que hablan de soledad y melancolía.  El invierno hace colores 

discretos como el marrón oscuro o el gris perla dejando en la obra un 

respeto temeroso al frío y al desasosiego.  Nunca exagerando, tan sólo 

sugiriendo.   

La simbología de los colores pone cinco correspondiendo a cada 

uno de los elementos constitutivos del dinamismo, como eje de toda la 

gama: el azul-verde (madera) simbolizado por el dragón corresponde a la 

primavera y al este, el blanco (metal) con el tigre corresponde al otoño y 

al oeste, el rojo (fuego) tiene al fénix y corresponde al verano y al sur, el 

negro (agua) la tortuga y la serpiente enlazadas, y corresponde al 

invierno y al norte, por último el amarillo (tierra) que pertenece a la 

tierra y al centro.  Lo yin se considera negro y terrenal, lo yang amarillo 

y es nada menos que el color divino del emperador. 
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Los cuatro puntos cardinales están muy presentes en todas las 

composiciones, bien sea simbólica o realmente.  Así la tradición quiere 

que la representación de un árbol dé la impresión de crecer en las 

cuatro direcciones dividiendo la rama principal en cuatro y en otras 

cuatro cada una de ellas y así sucesivamente.  La dualidad también es 

un factor imprescindible en un paisaje que debe tener sus árboles a los 

que van aparejadas las rocas, parejas de elementos que se 

complementan y se solidarizan, pues a una roca que le falte el árbol le 

falta también el abrigo y un árbol sin roca está falto de apoyo.  Es 

trascendental entender que son considerados elementos vivos, una roca 

tiene su cara y su espalda, su vientre y sus pies, además de estar 

dotada de voluntad al igual que el árbol.  La roca como parte de la 

montaña puede vérsela como una boca abierta o cerrada, siendo la 

montaña obviamente un ser vivo también, la roca son sus ojos, orejas, 

nariz, boca y corazón.  Mirando con los ojos de dentro todo puede 

trastocarse y mutarse, cada objeto es parte de un paisaje y un paisaje 

en sí mismo, cada representación toma los valores universales de la 

naturaleza y la naturaleza se somete al proceso de la creación. 

Los árboles se agrupan, las más de las veces, en tres o cinco 

unidades y entre ellos se entabla un lenguaje en el que unos bajan la 

cabeza en actitud de escucha, mientras los otros la levantan oteando el 

horizonte, también hay personas que se agrupan hablando o que se 

separan del grupo.  Los hay que se juntan entre ellos o que se abren 

manteniendo la distancia, unos se elevan, otros se asoman al precipicio, 

los hay que se dejan ver a lo lejos y los que se muestran en primer 

plano.  Hay paisajes de montañas y agua, también de seres humanos 

en circunstancias históricas, insectos volando entre las flores o peces 

en el agua, son formas que sobre todo están inscritas en el proceso de 

la creación.  En cada composición renuevan su conversación y su 

encanto.  Sus gestos y actitudes varían ofreciendo una diversidad rica 

en contrastes y sugerencias.  Se busca el equilibrio, el ritmo para huir 

de lo plano y lo uniforme, rompiendo las dualidades presentes con un 
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tercer elemento que les otorga dinamismo.  Se busca el volumen con la 

diferencia de trazos. 

Tan presente como la pareja del árbol y la roca está la pareja de la 

montaña y el agua en un paisaje.  Algunas montañas parece que se 

miran unas a las otras o pueden mirar hacia arriba como si 

contemplaran un maravilloso espectáculo o hacia abajo vigilando al que 

llega por el camino, abrazan la inmensidad.  El agua está viva en su 

movimiento, a veces reposa grandiosa como el océano o melindrosa y 

altanera en su cauce serpenteante, fluye constantemente.  Juguetona 

con las rocas o evasiva en sus recodos.  Entre brumas desvela su 

encanto y cuando desaparece en su caminar propone su misterio.  La 

montaña hace del curso del agua sus arterias y por lo tanto su vida, de 

la flora su cabellera lo que le otorga belleza, de la bruma y las nubes su 

expresión y en ellas guarda su misterio.  A su vez el agua debe a la 

montaña su gracia, a los miradores y pabellones su claridad cuando se 

reflejan en ella y al pescador de la barca la libertad de su cauce. 

Cada elemento más que hablar de sí mismo, hace hablar a su 

pareja.  Ninguno está si no es en relación con el otro.  No viven en el 

cuadro si no es para hacer vivir, pero sólo lo consiguen siendo ellos 

mismos. 

Partimos de la idea pero no olvidamos la forma real de las cosas a 

representar, la apariencia formal es tan importante como la idea, las 

dos se hablan para en ciertas ocasiones dejar que la idea se lleve la 

forma a su campo y la deforme a conveniencia y en otras sea la forma la 

que imponga sus rasgos no dejándose arrastrar más allá de su ser.  

Siempre encontramos en la composición la relación de los elementos 

por parejas y éstas con otras entretejiendo círculos que lo recorren todo. 

Pocos son los paisajes y las pinturas en general que no lleven 

inscrito un poema en su seno.  Según dicta la tradición se dice que un 

poema es una pintura invisible y una pintura un poema visible.  Y he 

aquí una vez más esa pareja en la que una parte ve y la otra oye.  

Juntas se complementan ya que la poesía ve en la pintura lo que la 

pintura oye en la poesía.  Ambas utilizan el mismo trazo para 
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desplegarse en el papel, ambas se valen de la tinta y el pincel y junto 

con la idea comparten el mismo pensamiento y la misma energía que les 

lleva del caos informal a la forma que adquieren en la obra de arte.  No 

es un refuerzo, no es una superposición, son lo mismo, una pareja que 

en la oposición se complementan.  Pero todas las parejas encuentran 

un tercer elemento que les saca del sopor, a la poesía y la pintura la 

caligrafía las distingue con su esencia, a la montaña y el agua una 

barca solitaria, al árbol y la roca una nube blanca, o tantas como 

realidades en cada obra pintada. 

La dinastía Song (960-1279) introduce en el arte de la pintura la 

costumbre de representar construcciones como palacios, terrazas, casas 

o jardines dentro de la composición general.  Establece con ello un 

contraste entre la naturaleza y la edificación humana, entre líneas con 

formas naturales y formas geométricas con líneas rectas.  Se tiende a 

integrar perfectamente ambos espacios, haciendo de los geométricos 

presencias sobrias y elegantes, sin recargarlas de excesivos detalles 

artificiales.  La integración está asegurada desde el momento que todas 

las líneas salen del pincel y que todo lo que conlleva trazar unas ha de 

estar presente en las otras. 

Pero si el paisaje está en la poesía y en las figuras geométricas, no 

lo está menos en el rostro humano.  El cielo es el cráneo y la tierra la 

mandíbula, al describirlo se utilizan los mismos términos que para un 

paisaje como montañas los pómulos o la nariz, caverna la boca, grutas 

los oídos o los ojos o tantos otros paralelismos.  Los unos se relacionan 

con los otros.  Verticalmente un rostro tiene tres partes: la frente, la 

nariz y la boca con la barbilla, la horizontal va de los oídos, pasando por 

los ojos al punto central entre ambos.  En ese espacio los trazos van y 

vienen entablando una conversación en la que ha de caber el silencio 

del vacío. 

Hay que echar la vista atrás para encontrar la primera 

formulación estética hija del más puro Daoísmo que nos dejó el gran 

pintor y teórico Xie He (activo entre 479 y 502) autor de “Evaluación de 

Pintores Tradicionales” (Guhua pin lu), el tratado de pintura más 
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antiguo que ha llegado a nuestros días íntegro.  En él se desarrollan las 

“Seis Reglas de la Pintura” que han quedado como base de la estética y 

la teoría de la pintura.  Sin embargo estas reglas no surgen como 

normas a seguir para la ejecución de una pintura, ni tampoco como 

base para un juicio posterior de las obras, en sí mismas son criterios 

para evaluar a los pintores, ya que su obra escrita, como su título 

indica, es una lista jerarquizada de pintores que sienta sus bases en la 

relación del artista y su obra. 

Su autor fue especialista en retratos y vivió en la capital del sur 

que hoy en día corresponde a Nanjing.  Destaca entre sus obras un 

retrato de un inmortal daoísta.  Con posterioridad se dijo de él que no 

necesitaba pintar los retratos delante de los retratados pues le bastaba 

con una mirada para coger el pincel y realizar su trabajo, siendo su 

intención el parecido exacto con el modelo sin omitir detalle, cuidadoso 

de que las ropas estuvieran en concordancia con el tiempo y el decoro 

del personaje con la moda, fiel hasta la manía por los pormenores se 

quedó lejos de conseguir insuflar el movimiento de la vida a sus 

personajes.  Su pincelada llena de delicadeza adolecía de elegancia y 

fuerza.  Aún con todo, sus retratos fueron muy valorados. 

Recalcar una vez más que los escritos sobre arte son obra de los 

propios artistas, quienes en la reflexión sobre su propio trabajo dejan 

su experiencia y sus conclusiones como aporte indispensable para 

transmitir su arte. 

Las seis reglas o principios esenciales constituyen un pilar sobre 

el que se ha desarrollado el arte, se han tenido en cuenta durante toda 

su evolución y no han dejado de estar vigentes, fuera la época que 

fuera, con sus interpretaciones y la libertad necesaria para plasmar su 

contenido.  La primera dice que “el ritmo del espíritu engendra el 

movimiento de la vida”.  El pintor debe percibir más allá de las 

apariencias formales, pero a través de ellas, el sentido universal, su 

devenir constante no es más que una manifestación tangible del ritmo 

que invade la inmensidad. La segunda establece “la ley de los huesos o 

estructura interna gracias al pincel”.  Ahí donde el dao se esconde, en el 
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fondo mismo de las cosas y los seres, el pintor evoca el sentido de lo 

tangible, definiendo la estructura esencial que da a cada cosa la 

personalidad transitoria donde lo eterno medita.  La tercera  requiere 

que la “representación de la forma llegue en consonancia con lo que es”.  

La perfecta conformidad de un ser con su naturaleza o con el principio 

de orden universal que en él habita, referida al hombre constituye la 

idea de Santidad, la forma así pintada es creación en sí misma realizada 

en el interior del dao.  La cuarta regla pide “expandir el color siguiendo 

el parecido de los objetos”.  El color reviste con su propia vitalidad una 

estructura donde ya son patentes los principios eternos y la acción del 

dao, en su medida y bajo su elección debe evocar los elementos que han 

adquirido forma en la obra.  La quinta “emplaza las líneas maestras 

según su jerarquía”.  La composición del conjunto tiene lugar una vez 

establecida la individualidad de cada forma que entre sí se 

subordinarán atentas al principio de armonía universal, pues un lugar 

y sólo uno para cada objeto conviene a la expresión del espíritu.  Y por 

último la sexta regla “transmite las obras de arte a través de modelos”.  

La perfección absoluta presente en las obras donde lo ideal se repite 

debe transmitirse entre maestro y discípulo como el eco de una voz 

enorme cuya nobleza y gravedad resuenan en la inmensidad del mundo. 

Curiosamente en su jerarquía sitúa al artista Gu Kaizhi (345-

406), que como veremos está considerado como uno de los más 

grandes, en una tercera clase pues considera que sus obras no están a 

la altura de las intenciones del artista siendo su celebridad excesiva.  

Juicio que artistas posteriores criticarán repetidas veces, remarcando 

que sus clasificaciones están todavía demasiado influenciadas por la 

teoría de la caligrafía.  Es de todo punto trascendental observar que el 

valor recae sobre la persona y no sobre la obra, situación vigente a lo 

largo de toda la historia hasta el presente. 

La Seis Reglas se asumirán por los artistas, matizando según su 

comprensión y circunstancias, que irán evolucionando en el tiempo y 

que si bien cargadas del sentir daoista son susceptibles de 

interpretaciones desde el pensar budista y confuciano.  De hecho el 
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sentimiento budista aparece en el arte de la pintura irremisiblemente y 

lo va a hacer sobre todo atendiendo a la figura del ser humano, a las 

flores y pájaros, a la vegetación, a esos elementos que si bien están 

presentes en los grandiosos paisajes, van a tomar una relevancia 

particular haciéndose protagonistas de la obra.  Gira su mirada hacia lo 

pequeño pero su trazo es el mismo. 

El ser humano es una parte importante del paisaje, es parte de 

ese universo que representa pero se pierde en su inmensidad.  Hemos 

visto como el rostro humano se somete a las reglas de composición de 

un paisaje, es un paisaje en sí mismo.  Su imagen es en cuanto imagen 

reflejada del cielo, su individualidad se adapta a la totalidad que emana 

del cielo, su relatividad supone ajustarse a la totalidad, su vida es un 

constante adecuarse, conformarse y someterse a su entorno.  El daoísta 

acepta el mundo tal y como es y hace de la naturaleza lo más sublime.  

El arte de la pintura se complementa de las diferentes corrientes de 

pensamiento, formando un todo en el que no existe una oposición 

excluyente sino un acento en la mirada que marca la idea inicial de la 

que parte el artista.  La idea filosófica va a vincularse con aspectos 

diversos creando una serie de simbolismos presentes en la obra de arte 

de forma alegórica que es necesario conocer para comprender la estética 

oriental, unos se asimilan a un pensamiento mientras otros se acercan 

a otro. 

El pavo real es un pájaro de buen augurio y simboliza felicidad y 

longevidad que junto con la grulla y el melocotón acompañan a ese 

Laozi legendario.  El caballo y el mono hablan de la bondad.  El león, 

introducido por el budismo, irá adquiriendo formas de animal fabuloso 

y sobrenatural, simbolizando la victoria de la predicación de Buda.  Tan 

importante como él son el tigre y el dragón que personifican la oposición 

o armonía de dos principios contrarios como son el de la tierra y el cielo 

respectivamente.  Cuando el tigre ruge el resto de los seres tiemblan de 

miedo y cuando su grito es lúgubre y prolongado impone el silencio y la 

sumisión.  La piel de tigre aparece muy frecuentemente representada en 

el budismo haciendo referencia al poder de las tinieblas nocturnas.  El 
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dragón es el animal sagrado por excelencia y está considerado con el 

antepasado de todo ser viviente que tenga pluma o concha, domina el 

mundo de los pájaros y los reptiles.  Personifica la humedad del agua y 

de las brumas de la atmósfera, su aliento forma nubes y lo oculta a 

medias, haciéndole aparecer y desaparecer caprichosamente.  Símbolo 

del cielo, del poder del cambio, camina junto al daoísmo desde sus 

mismos comienzos. 

En el mundo vegetal el loto es la flor sagrada por excelencia, 

opuesta al barro consigue que de él emerjan sus pétalos inmaculados.  

Es como Buda que saliendo del mar de la existencia permanece intacto 

en la inmensidad del pecado, librando con su palabra a las multitudes 

de la ilusión sin esperanza.  Es la perfecta compañera de las figuras de 

santos.  El crisantemo y la orquídea son sin embargo más filosóficas 

que religiosas, son dos de las cuatro plantas nobles de ideología 

confuciana junto al ciruelo cuyas flores anuncian la primavera y el 

bambú símbolo de la fidelidad, el crisantemo y la orquídea florecen en 

la plenitud del otoño y se consideran símbolo del hombre perfecto, 

expresando empatía con el misterio y el sentir profundo.  El pino con su 

follaje siempre verde sugiere una determinación firme, una vitalidad sin 

fisuras, de carácter filosófico sus hojas en forma de aguja pone en fuga 

a los demonios.  El arce rojo simboliza el otoño y la seguridad en el 

proceder, el cerezo es la primavera y expresa ideas dulces y con 

encanto, la delicadeza de los sentimientos. 

Las flores y los pájaros son quizás, especialmente dados al detalle 

y a dejarse llevar por el virtuosismo, dentro de su menudencia y de ser 

elementos proclives al decoro y la ornamentación, sin embargo y por eso 

mismo, exigen al ser pintados dejar la huella de su naturaleza más 

profunda, evitando terminar sus formas y detalles, dejando pinceladas 

desenvueltas y espontáneas, que hablen sin terminar nunca la frase. 

Pero no cabe duda que los grandes símbolos filosóficos sean el 

bambú y el ciruelo.  El bambú con su porte grave, la austeridad de sus 

formas, su compostura digna y noble es la sabiduría misma.  Al sabio 

chino le gusta errar por los bosques de bambú y en su soledad discutir 
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de filosofía, meditar, comulgar con su alma y su espíritu, contagiándose 

de su flexibilidad que nunca quiebra.  El ciruelo con sus flores blancas 

sobre vigorosas ramas aparece como la expresión del alma interior cuya 

pureza es la imagen misma de la virtud y la ternura.  Tan perfecto se ve 

al árbol en su estructura que se considera como un resumen de la 

totalidad del mundo, de la filosofía china al completo. 

También la roca tiene su simbolismo como por ejemplo el cristal 

de roca que es esencia del agua o el jade que se instituye en la 

sustancia más bella que el pensamiento humano puede concebir 

Todo este simbolismo lleva al artista a evocar un mundo en el que 

el sentimiento se acompasa al pensamiento filosófico.  El budista 

cuando pinta una flor o un insecto despierta un alma prisionera que 

lucha y sufre, que llora y que a través del dolor y la amargura, intenta 

superar, con toda clase de dificultades, los ciclos de este mundo, en un 

intento de renacer en el paraíso de la sabiduría, donde descansan los 

seres carentes de deseos.  En el espacio inmenso de la naturaleza 

inconmensurable, el daoísta evoca los principios masculino y femenino 

cuya unión crea el mundo y se realizan en las categorías de las cosas 

que se despliegan ante él, con el encanto de la soledad donde se pierden 

sus sueños.  El confuciano vela por el orden y la armonía que es donde 

deposita el poder del universo, buscando la sabiduría según la 

capacidad de cada uno para enfrentar su destino. 

Detengámonos un momento en esa gran organización que fue La 

Academia y que influyó portentosamente en el discurrir del arte 

marcando pautas y modelos de actuación, qué duda cabe, es un logro 

de la mente confuciana en su búsqueda del orden, llega a su apogeo 

con la dinastía Song (960-1279) que es ese punto de inflexión en el 

tiempo marcando una cumbre en el arte de la pintura china.  Fue el 

emperador Huizong (1101-1125) de Song (960-1279) el que creó la 

Academia Imperial de Pintura y Caligrafía, pero ya bajo las Cinco 

Dinastías (907-960) existió una Academia en el país de Shu, actual 

Sichuan.  Y con anterioridad la Academia Hanlin o Bosque de Pinceles 

bajo la dinastía Tang (618-907) fue de gran importancia.  Con la 
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dinastía Yuan (1277-1368) se cierra restableciéndose en las dinastías 

Ming (1368-1644) y Qing (1644-1912) que son sin duda las que más 

controlan y aprietan con sus normas. 

Su organización está claramente jerarquizada, hay  una 

evaluación por un lado de las obras y por otro de los artistas.  Para 

apreciar las obras se habla metafóricamente y siempre en relación con 

lo natural, aquella obra cuya metáfora sea una asimilación a una 

actuación de la naturaleza mejor clasificada estará, por ejemplo “los 

trazos son como peces en el agua”.  A los artistas  se los aprecia por su 

grado moral, pues se entiende que si son capaces de vivir y actuar 

según unas normas de comportamiento ejemplares su obra asimilará 

los mismos valores, transmitiéndolos al espectador y quedando como 

modelo para la posteridad.  Todos los tratados que los propios artistas 

has escrito a lo largo de la historia clasificando el arte lo hacen 

jerarquizando de dicha manera, (veremos los tratados más importantes 

al final de este capítulo). 

A la obra más apreciada se le asigna la categoría “shen” que 

corresponde al universo espiritual y a la energía o potencia que habita 

el cosmos.  Tales obras son capaces de abrir un camino nuevo con 

respecto a la tradición que además va a regularse dentro de la misma y 

por lo tanto creará escuela transmitiéndose de maestro a discípulo, 

creadas como la misma naturaleza de forma espontánea y como sin 

esfuerzo ninguno.  Le sigue la categoría “miao” que podemos traducir 

como maravilloso, obras que van a llegar a la excelencia dentro del 

estilo al que pertenecen pero no van a crear escuela, impresionan, son 

referencia y se estudian, incluso pueden superar al maestro creando 

una variación nueva dentro de un estilo, pero no rompen con lo ya 

establecido creando un camino nuevo que englobe todos los estilos.  La 

categoría “neng” recoge las obras con una manifiesta capacidad de 

artistas competentes que si bien se asimilan a un estilo concreto, son 

incapaces de crear novedades, ni dentro ni fuera de su propio estilo.  

Hay todavía una categoría  que paradójicamente está fuera de las 

categorías, la “yi” o ausente de normas, sus obras son inimitables y por 



 57 

eso no pueden crear escuela, son capaces de recoger la energía 

espiritual pero no puede ser imitada su particularidad, no buscan la 

originalidad a cualquier precio que les haría caer en la vulgaridad, son 

simplemente raros, extraños puede que incluso hasta fea su creación 

pero tiene el aliento de lo universal, de lo puro y espiritual. 

Se establecen también categorías entre los pintores, la más alta es 

“Daizhao” o pintor del emperador, que implica ser letrado de la 

academia y recibir encargos directamente del mecenas más importante 

que ha tenido China a lo largo de toda su historia, el propio emperador.  

Le sigue “Gongfeng” o pintor de segundo rango y “Yixue” o letrado de las 

artes. 

La pintura del letrado, más allá de que pueda especializarse en 

uno u otro tema, siempre ha de velar porque la unidad del proceso 

creador esté presente, insistiendo una vez más en que el valor de la 

obra alcanza su grado más alto cuando es capaz de crear como lo hace 

la misma naturaleza y adentrarse en dicha creación, en el camino o 

dao, no es bajo ningún concepto fácil, requiere una gran preparación y 

disposición individual.  Proceso creador que podemos desarrollar en 

cuatro estadios, la idea o yi, la energía o qi, el dinamismo o shi y el 

principio interno o li, en los que el letrado debe trabajar sin descanso 

cada día de su vida para obtener una obra en consonancia con la 

naturaleza. 

Hemos hablado ya de la idea, la intención con la que el artista se 

mueve y le lleva hasta el pincel, debe olvidar la conciencia de sí mismo 

en beneficio de las imágenes que ya pueblan su corazón.  Cada cosa, 

cada hombre, hasta el objeto más nimio tienen una intención en la 

totalidad del cosmos, son en función de, adentrarse por esa ranura de 

la intención que no es el destino, es sin embargo el camino que le une al 

origen, es su realidad en la tela de araña del universo, es identificar su 

realidad más íntima en detrimento de su apariencia sensible.  Adquirir 

con el corazón esa realidad cargada de intención es poseer una imagen 

que se convierte en idea de la obra de arte y que continúa viva en la 
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obra acabada.  Idea, en chino yi, que podemos también traducir más 

literalmente como sonido del corazón. 

Se necesita energía -qi- para que el pincel lleve el trazo al soporte, 

una energía que carece de dudas a la hora de elegir las formas, los 

trazos que uno a uno van a dejar la forma que vierte del corazón.  La 

mano y el corazón actúan al unísono, sin obstáculos que comprometan 

su caminar.  Es una fuerza invisible que tira del hilo de la idea sin 

bloquearse ni confundirse, haciéndola emerger al mundo de las formas 

visibles.  Cuanto más pura es la energía más espontáneo es el trazo. 

Y llegamos al dinamismo -shi- que es ese impulso visual que es 

capaz de dirigir y conducir la corriente del agua según la necesidad de 

la idea.  La energía puede ser cristalina, el agua también, dejando un 

trazo inmaculado y potente como el que más, como la corriente del río, 

pero si no está acompañado de ese dinamismo entre trazos que consiga 

que la sucesión de los mismos, aún surgiendo de un caudal de energía 

impecable, atienda y se someta a la globalidad, al igual que la corriente 

que aún maravillosa no aprovecha siendo entonces cuestión no ya de 

detenerla, sino de desviarla para su mejor utilización y beneficio.  Si el 

shi no nos deja formas visibles y composiciones globales acordes con el 

qi del trazo, se dirá que la obra tiene buen qi pero adolece de shi, tiene 

buena energía pero le falta una dinámica a la altura.  Una obra con 

dinamismo es una obra en la que se diría que no hay esfuerzo ninguno, 

el yin y el yang conversan con total naturalidad y sin obstrucción. 

Finalmente tenemos el principio -li-, ese principio natural, esa 

naturaleza en el origen de todo, esa realidad sublime de la que si nos 

alejamos, en aras de recrearnos en energías o dinamismos exultantes 

de belleza u originalidad, pero sin base real, sin naturaleza original, 

llegamos a una abstracción sin contenido, a un artificio del que si 

tiramos del hilo nos quedamos en lo aparente, sin el ombligo que lo une 

al origen mismo, nos quedamos con el hilo en la mano. 

En la estética china cabe lo feo pues forma parte de la naturaleza.  

La pintura del letrado puede acoger en su seno la ingenuidad y hasta la 

torpeza cuando éstas representan un logro del espíritu que está más 
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allá de cualquier conocimiento racional y a la que se llega eliminando lo 

superficial, se prima la frescura más que la habilidad tras la cual puede 

esconderse con facilidad la falta de criterio y energía espiritual.  Se 

acepta la locura y la vida no convencional que en la estética se traduce 

por exageraciones en su seno alejadas de toda norma.  Se acepta lo que 

es grotesco, lo que es extraño, lo raro, que en pintura son distorsiones, 

desplazamientos o extravagancias cuando en ella se aprecia la fuerza 

que rige el cosmos.  Lo natural es norma, lo inacabado la realidad. 

Ya hemos hablado del letrado Xie He (activo 479-502) cuya 

“Evaluación de Pintores Tradicionales” con las “Seis Reglas de la 

Pintura”, sienta precedente sucediéndose a partir de él muchos otros 

tratados de mayor o menor importancia, sobre todo a partir de la 

dinastía Ming (1368-1644), veamos algunos de los más significativos, 

teniendo en cuenta que hasta 800 tratados han sido catalogados, así 

como la forma de tratar el mundo del arte y a sus autores, presentando 

diferencias de fondo con respecto a lo que en Occidente estamos 

acostumbrados.  Dejémonos llevar por sus palabras y enfoques para 

sentir gradualmente su posición con respecto al arte, aunque algunas 

ideas repitan lo anteriormente formulado en estas páginas, servirán 

para dejar patente aquello que no se puede obviar cuando intentamos 

adentrarnos en la pintura china. 

Zhang Yanyuan (810–880) escribió los “Anales de Pintores 

Célebres de Dinastías Sucesivas” (Lidai minghua ji) en el año 847.  En él 

recoge de forma sistemática hechos concernientes a pintores y sus 

obras.  Es una obra que abre el camino a este tipo de reflexiones e 

influye enormemente el pensamiento estético chino. 

En dichos Anales nos trasmite su autor las cinco categorías que él 

y en su época consideran para clasificar las obras de arte: la obra en sí 

misma, la obra divina, la obra maravillosa, la obra refinada y la obra 

aplicada.  Vemos que hay una más de las anteriormente citadas, él 

comienza por la categoría yi a la que sigue shen y miao, la última neng 

la subdivide en dos.  Siempre hay que tener en cuenta que cada tiempo 

y cada autor interpreta y opina sobre las reglas generales y es ahí donde 
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encontramos la riqueza y la evolución de las teorías sobre el arte.  De 

todas formas dice que lo natural –ziran- siempre va a estar por encima 

de la mejor obra de arte, ninguna obra realizada por un ser humano 

puede igualar a la naturaleza, a lo natural hacia lo que inevitablemente 

se tiende. 

De él recogemos la primera definición sobre el arte cuando afirma 

que no puede calificarse de pintura aquella obra que carece del trazo 

del pincel.  Opone al trazo la tinta salpicada que va a ser protagonista 

indiscutible de muchas pinturas pero que para el autor que nos ocupa 

se trataría más de artesanía que de verdadero arte.  La pintura debe ser 

monocromática, consiguiendo con la tinta los cinco colores sin 

necesidad de recurrir a ellos.  Hay que evitar representar el objeto 

exterior valiéndose de colores y contornos muy marcados, abstenerse de 

mostrar hasta el más nimio detalle perdiéndose en la minucia así como 

dejar constancia de la habilidad técnica.  No es de lo inacabado de lo 

que hay que desconfiar, sino bien al contrario de lo acabado.  Lo 

inacabado no es forzosamente lo que no está conseguido, el problema 

reside precisamente en el hecho de no reconocer una cosa 

suficientemente acabada. 

La pintura es la que perfecciona la acción civilizadora de los 

sabios y contribuye a establecer una relación justa entre los hombres.  

Es ella la que escruta las leyes de la transformación divina y sondea los 

misterios ocultos de la Creación.  Su virtud iguala la de los seis libros, a 

saber: Libro de las Odas, de los Cambios, de los Documentos, de los 

Ritos, de la Música y Crónicas de Lu. 

El movimiento del arte, dice, se asimila al de las cuatro 

estaciones.  Entre los pintores de otros tiempos los hay que han sido 

capaces de ir más allá del parecido formal dando prioridad al esqueleto 

en sus trazos, buscaban lo conseguido superando el parecido externo, 

algo difícil de hablar con la gente de a pie.  Sin embargo los pintores de 

hoy en día, si obtienen con mucho trabajo el parecido formal, no logran 

en absoluto hacer surgir la energía de la armonía universal, de hecho si 

lo consiguieran, el parecido formal les vendría dado de la manera más 



 61 

natural.  Sin molestar o forzar el movimiento de la mano, sin dudas en 

el espíritu, sin saber como, la obra se realiza. 

Los pintores a considerar artistas son para él o bien los 

funcionarios descendientes de la aristocracia o los ermitaños y hombres 

eminentes. 

El paisaje no lo considera un tema principal, es un elemento 

secundario con respecto a los personajes, simple decoración.  Dice que 

tanto Yan Liben (600-673) como Yan Lide (?-656) se esfuerzan en 

representar las rocas con trazos de pincel cortados, las ramas frotando 

el pincel y dibujando las hojas cuidadosamente, pero por más que se 

esforzaran, más torpes acababan siendo sus obras, hasta el punto que 

la pintura no valía ni el valor del color utilizado.  El paisaje empieza a 

evolucionar un siglo después de que los hermanos Yan realizaran su 

obra, en su tiempo las obras con figuras eran las más importantes, 

grandes murales con historias ejemplares.  Zhang Yanyuan (810–880) le 

atribuye a Wu Daozi (701-792) el origen de la pintura de montes y 

aguas, traducción literal para paisaje.1 

Vemos que la forma de relatarnos el arte de su tiempo es original 

a la sociedad en la que tiene lugar, sobre todo apreciar que lo 

cronológico no tiene la importancia que en occidente se le da, por eso el 

arte oriental lo podemos ordenar en el tiempo pero a la hora de querer 

comprenderlo debemos esforzarnos en entender el pensamiento que hay 

detrás y que nos devuelve siempre en círculos al origen.  Las obras y 

sus autores son satélites alrededor de la unidad, del origen primero, de 

lo natural, de esa naturaleza que está en el origen de todo y que se 

resiste a ser formulada con palabras y la imagen debe ser recogida 

como una experiencia, un gesto que nos liga a su dinámica. 

Con Jing Hao (870–930), gran pintor y teórico que vivió como 

ermitaño en la montaña pintando única y exclusivamente por placer, 

entramos en una forma muy original de la cultura que nos ocupa para 

transmitir conocimientos e ideas.  Escribió un tratado de pintura que 

                                                
1 Los textos de Zhang Yanyuan los podemos encontrar tanto en las obras de François Cheng 
como de Yolaine Escande que se citan en la bibliografía, con interesantes y reveladores 
comentarios y anotaciones. 
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titula Técnica del pincel (Bifa Ji) considerado como uno de los grandes 

escritos sobre estética, se presenta como una original conversación 

entre un misterioso anciano y un joven pintor, el primero contesta con 

gran autoridad a las preguntas que le hace el segundo, tratando de 

paso los problemas fundamentales de la pintura y aportando temas 

para la meditación. 

En lo filosófico se cuestiona cuál es el objetivo de la creación 

pictórica que, si ciertamente se basa en teorías anteriores, es el primero 

en definir sistemáticamente conceptos fundamentales y deducir 

consecuencias lógicas, dejando por escrito que la finalidad de la pintura 

no es la belleza decorativa sino la verdad.  Verdad que no debe ser 

confundida con el parecido formal, que sólo busca la apariencia de las 

cosas, mientras que la verdad se decanta por la esencia.  Establece las 

leyes de la creación sobre la base nueva de los “Seis valores esenciales” 

que comprenden el valor espiritual con su energía o vitalidad, el ritmo o 

armonía, la idea o el pensamiento, el valor de lo natural o el escenario y 

el valor plástico que incluye tanto el pincel como la tinta.  Cada uno de 

estos conceptos lo irá definiendo para entrar a continuación en el 

problema de la crítica. 

En lo concerniente a la crítica del arte establece y define una 

jerarquía de cualidades en cuatro categorías: divina, maravillosa, 

original y capaz.  Pero además propone dos categorías de defectos que 

conciernen por un lado a la forma y que pueden ser corregidos y por 

otro los que atañen a la esencia misma y que no pueden ser 

enmendados. 

Finalmente el autor aplica estos conceptos analizando la historia 

del arte y haciendo una crítica breve de los principales artistas.  Es este 

un ensayo corto pero profundo, anclado en su tiempo y en el que se van 

a inspirar todos los futuros artistas.2 

Guo Ruoxu (última mitad del siglo XI) es el autor de “Notas de lo 

que yo he visto y oído sobre pintura” (Tuhua jianwen zhi).  El autor tiene 

su origen en una familia de letrados funcionarios de la dinastía Song 

                                                
2 Análisis sobre Jin Hao en la obra de Pierre Ryckmans sobre Shitao. 
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(960-1279) próximos a la familia imperial.  Poco se sabe de su vida a 

excepción de que en 1074 después de fracasar en una misión es 

relegado en sus funciones públicas.  Y es en esa misma fecha cuando 

presenta su obra que introduce y analiza los conceptos principales del 

arte de la pintura.  Puede considerarse la continuación de los “Anales 

de Pintores Célebres de Dinastías Sucesivas” de Zhang Yanyuan (810-

880), puesto que compila la biografía de pintores justo a partir de la 

fecha en la que su predecesor termina, año 841 hasta el 1074 año en el 

que él concluye.  

De especial relevancia es la primera parte en la que reflexiona 

sobre la teoría estética.  A continuación presenta la biografía de 383 

pintores y termina con anécdotas de pintores que él mismo se preocupa 

de consignar. 

Comenta como el emperador Taizong (626-649) de Tang (618-907) 

en sus horas de reposo gustaba de recrearse con curiosidades y objetos 

raros, así que con un decreto imperial ordenó a todas las prefecturas 

del imperio buscar “trazos de tinta” y pinturas de antepasados, llegando 

a abrir un Pabellón Privado para recoger todas las obras que iban 

llegando.  Todos los años se ofrecía un banquete para que los 

cortesanos próximos al poder pudieran disfrutar de ellas, 

continuándose en el tiempo esta tradición.  Así Guo Ruoxu (siglo XI) fue 

uno de los privilegiados que pudo hablar de arte de primera mano al 

tener acceso a los originales. 

Retoma las enseñanzas morales de tiempos pasados como 

modelos del presente.  Cita el decreto del emperador Dezong (780-805) 

de Tang  (618-907) por el que proclama que paseando por palacio ha 

podido admirar las impresionantes construcciones de pabellones y ver 

los retratos de venerables ministros que nos han sido legados llenos de 

dignidad y majestad, con colores que respetan la armonía reinante.  Lo 

que le recuerda la relación entre las nubes y el dragón haciendo suyas 

las penalidades y dificultades inherentes a su realización.  Observando 

el pasado ha podido reflexionar sobre el presente en el que el tipo de 

hombres elegidos no se diferencian de sus antepasados. 
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En lo referente a los modelos a imitar es deseable una 

observación detallada que permita al pintar personajes distinguir la 

apariencia de un pobre y la presencia de un rico, como los vestidos y 

peinados de las diferentes dinastías.  Al pintar pliegues de vestidos o 

árboles con rocas utilizar el pincel exactamente como en caligrafía.  Si 

se trata de bosques y árboles solos, conseguir el efecto de un dragón 

furioso o una serpiente terrible.  La pintura de pájaros y animales 

requiere generalmente buenas proporciones y fuerzas que se opongan.  

Si son flores o frutos hay que tener en cuenta la estación, su lado 

soleado y el que queda a la sombra, las fuerzas que se oponen, la 

juventud o vejez del tallo. 

Adquirir la resonancia interior o el ritmo del espíritu, que Xie He 

(activo 479-502) expresa en su primera regla, no puede adquirirse 

gracias a la habilidad, ni con una dedicación exhaustiva, ni tampoco 

con tiempo, se trata de un acuerdo tácito, una comunión espiritual, es 

algo que llega sin saber como.  Y el pincel debe estar ahí para 

transmitirlo en un solo trazo, que implica que del primero al último de 

los sucesivos trazos, el pincel debe permanecer sensible al impulso o 

ritmo, en un movimiento continuo, un flujo espiritual sin interrupción. 

Sobre las formas y figuras de mujeres se queja que sus 

contemporáneos sólo se interesan por caras bonitas para cautivar la 

mirada del espectador, sin entrar en el sentido y fundamento de la 

pintura.  Mirando obras de maestros anteriores con motivos de jóvenes, 

divinidades o inmortales se aprecian formas y actitudes formales en las 

mujeres que aunque aparezcan severas revelan una gran pureza de 

alma alcanzando una belleza majestuosa y digna que inspira al 

espectador una admiración deferente. 

Apunta que algunos teóricos dicen que no conviene coleccionar 

imágenes rituales budistas o daoístas porque temen que al ser difícil 

desenrollarlas para su contemplación podría caerse en la irreverencia.  

Pero él opina justo lo contrario, puesto que cuando se reúnen los 

letrados y hombres de bien para admirar y discutir sobre caligrafía y 

pintura, el lugar debe ser tranquilo y limpio, y allí donde impera la 
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apreciación de la habilidad y el respeto de las imágenes conservadas del 

pasado no puede darse la irreverencia del corazón. 

Durante el periodo de las Cinco Dinastías (907-960) sólo un 

monje budista podía considerarse auténtico pintor de dragones, su 

pincel estaba cargado de vida que junto con la tinta casaba del todo con 

las formas sinuosas, después de su muerte los dragones no han sido 

domesticados de nuevo.  De ellos se dijo que dirigiéndose a las alturas 

volaban hasta el cielo compartiendo con las nubes la oscuridad y 

alcanzando las profundidades volvían a los orígenes amarillos 

penetrando en las profundidades sin fin. 

A las preguntas de sus contemporáneos sobre donde se sitúa su 

mejor arte con respecto al de los antepasados, responde que en muchos 

aspectos el presente se queda en la retaguardia, sin embargo en otros 

les supera claramente. Cuando se trata de temas daoístas o budistas, 

de personajes, de figuras femeninas, vacas y caballos, la antigüedad 

supera en mucho a la actualidad.  Pero en lo que respecta al paisaje, los 

árboles y las rocas, las flores y bambúes o los pájaros y peces la 

actualidad supera con creces cualquier tiempo pasado. 

Deleitémonos con alguna de las anécdotas que nos cuenta, son 

muy jugosas y nos permiten recrearnos en otros tiempos.  Se dice de 

Liu Yanqi (siglo X) que sus pinturas de bambúes eran excelentes y en 

su época se pretendía que era heredero de una rama de hombres 

eminentes.  Aunque su propia colección de pinturas y caligrafías no era 

demasiado buena, podía rivalizar con cualquiera en apreciación y 

discernimiento.  Y no se le ocurrió sino tomar prestadas obras 

originales de gran valía de las colecciones de personas importantes, que 

se llevaba en secreto tras sobornar al guarda, para hacer él mismo una 

copia que montaba sobre el rollo original, devolviendo la copia guardaba 

los originales llegando a juntar más de mil.  Cada verano las hacía secar 

al sol una a una, pues las humedades del invierno son muy dañinas 

para los rollos, enrollándolas y desenrollándolas él mismo a lo largo de 

todo el día sin cansarse.  Se decía que nadie podía igualarle sus ojos. 
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El emperador Zhenzong (998-1022) de Song (960-1279) en un alto 

del camino de alguno de sus innumerables viajes recordó de pronto que 

en algún lugar de aquella montaña moraba un reconocido ermitaño 

daoísta a quien hizo llamar, pero éste no acudió excusándose por no 

encontrarse bien.  Preguntó el emperador qué estaba haciendo y le 

informaron que contemplaba dos pinturas de búfalos en su cabaña, a lo 

que el emperador exclamó: ¡estas son las cosas con las que un letrado 

noble y de estima satisface su naturaleza! y tomando cuarenta obras 

maestras de su colección mandó llevárselas de regalo.3 

El tratado sobre arte escrito por Shitao (1642-1707) data de 

comienzos del siglo XVIII, lo escribe ya casi al final de su vida.  Es un 

escrito sobre estética del arte exclusivamente filosófico, no se ocupa de 

pintores ni de las obras de pintura, su tema es El Pintor y La Pintura, 

más exactamente El Acto de Pintar en sí mismo.  Este escrito 

representa la expresión más depurada y más completa del pensamiento 

estético chino y hace su aparición casi al término de una larga tradición 

cristalizando en él su riqueza más esencial y encarnando de manera 

ejemplar la actitud del pintor chino que no es sino la de un hombre 

actuando en comunión con el Universo.4 

Su tratado lleva el título de “Percepciones sobre la pintura del 

monje calabaza-amarga” (Kugua heshang huayu lu) y lo componen 18 

capítulos que giran alrededor de la noción del “Trazo Único del Pincel” 

englobando tanto la suprema creación del espíritu como la más 

concreta y elemental técnica de la pintura, dejando claro que aprender 

a pintar no es otra cosa que aprender a ser en el principio de Unidad 

presente en todo y para empezar en uno mismo.  En los dos primeros 

capítulos define la noción de Unidad, en el siguiente su papel liberador 

como base de la creatividad, pues se trata de una noción que lejos de 

constreñir y limitar, contribuye a la creación misma o dao, y en el 

cuarto la receptividad necesaria por parte del hombre para ejercitar la 

                                                
3 La traducción que hemos utilizado para transcribir los escritos de Guo Ruoxu es la realizada 
por Yolaine Escande al francés. 
4 La traducción de este tratado con comentarios que son fundamentales para la comprensión del 
texto es de Pierre Ryckmans y es la vamos a utilizar para transcribir las ideas fundamentales. 
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noción de Unidad.  Los diez capítulos que siguen se centran en los 

aspectos que ponen en acción el concepto nuclear, por un lado el pincel 

y la tinta como instrumentos del pintor, su manipulación y su unión y 

el paisaje como elemento ejemplar: su composición, el hábito o proceso 

del pintor para llevarlo a cabo y sus grandes componentes.  El artista 

debe hablar con el pincel y la tinta de los montes y los ríos, del yin y el 

yang.  Dos capítulos más para establecer la ética y la estética del 

pintor, le sigue uno concerniente a la relación que se establece entre 

pintura y caligrafía, donde el Trazo Único verifica la identidad original, 

como lo deja patente en el anteúltimo capítulo.  Para terminar con una 

conclusión en la que quedan definidos la naturaleza y condición de la 

creación pictórica. 

El Trazo Único reúne la paradoja de ser lo más elemental 

técnicamente hablando y sugerir lo más complejo filosóficamente 

pensando.  En lo que a la técnica se refiere el trazo es esa línea con 

comienzo y final que debe realizarse con total maestría, cuya sucesión y 

variaciones dan el conjunto de una obra, pues siempre se comienza por 

un trazo que en sí mismo debe ser Total, cada uno en sí mismo dan una 

obra Total, Universal, ninguno sobra, ninguno es menos, cada uno es 

núcleo en una obra nuclear y técnicamente cada uno es en sí mismo.  

Estéticamente el trazo es considerado como el privilegiado canal a 

través del cual el ritmo espiritual se expresa y por lo tanto se presenta 

como el único intermediario capaz de transmitir la visión del espíritu en 

el universo de las formas, trazar ya es decir.  Filosóficamente comulga 

con el daoísmo al coincidir con lo que Laozi (siglo VII a.c.) en el capítulo 

42 de su obra expresa al decir “El Sentido (por el dao) genera el Uno. El 

Uno genera el Dos. El Dos genera el Tres. Y el Tres genera todas las 

cosas”.  También el libro de los Cambios fundamenta todos ellos en ese 

trazo inicial que origina cualquier mutación del universo.  Y el budismo 

chan en el entramado de preguntas y respuestas a través de las cuales 

el maestro transmite su conocimiento, encontramos formulada la 

pregunta sobre lo que un simple trazo, sin añadido ninguno, puede 

significar, a lo que el maestro dice que tal cual el trazo, tiene ya el 
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contenido y la forma plenamente desarrollados.  Hasta Confucio hace 

suyo el concepto en su famosa frase en la que expresa que su Camino 

es lo Uno que acoge lo universal. 

Sin embargo la originalidad esencial de Shitao es utilizar y aplicar 

el concepto a la pintura.  Recupera todas las corrientes del pensamiento 

chino aplicándolas a la pintura, cuya riqueza es la imposibilidad de 

encerrar el concepto dentro de los límites de una definición y su 

eficacia, su capacidad de mutar en todas la direcciones, hasta las más 

opuestas. 

Por muy lejos que se vaya, por muy alto que se suba, hay que 

comenzar por un simple paso, nos dice. 

Fundamento del Trazo Único es la ausencia de reglas que 

engendra la Regla y libera en oposición al conjunto de reglas que 

constriñen.  Shitao no reconoce más maestro que la Naturaleza y en 

nombre de esta autoridad suprema no hay ninguna escuela o tradición 

que no pueda cuestionarse.  Y va más lejos pues asegura no ver a nadie 

capaz de hacer uso de la Antigüedad con miras a transformar, lamenta 

la actitud conservadora sin poder para crear el presente a partir del 

pasado.  Pero se puede y la prueba está en las más de treinta 

generaciones de artistas que han hecho del arte del trazo el lenguaje 

más elevado conocido. 

El budismo chan que, influye de manera considerable el 

pensamiento de Shitao, aporta la receptividad de lo que llega de la 

realidad objetiva, la contemplación sencilla y humilde, atenta hasta en 

lo más trivial, ínfimo o concreto de sus manifestaciones.  Lo más 

importante para el hombre es saber venerar los dones de la percepción 

pues si no se es capaz de recibirlos el hombre se pierde a sí mismo. 

La tinta dota al pincel de fluidez y el pincel a la tinta de espíritu.  

La fluidez de la tinta es cuestión de formación técnica, el espíritu del 

pincel cuestión de experiencia en la vida.  El pintor que en su obra tiene 

tinta pero carece de pincel, tiene técnica pero es incapaz de dar libre 

curso al espíritu de la vida.  Tener pincel pero carecer de tinta es ser 

receptivo al espíritu de la vida pero sin poder hacer uso de las 
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metamorfosis que la formación técnica libera.  Las metamorfosis más 

poderosas llegan gracias a un trabajo que denote facilidad, la mano 

suelta, la muñeca libre para adoptar en unos casos firmeza o soltura, 

inclinación o decisión, rapidez o lentitud, que cualquier variante 

encuentre salida y llegue a la obra. 

La oposición que se complementa encuentra en el yin y el yang su 

expresión, designan la unión del Cielo y la Tierra que engendran todos 

los fenómenos.  La unión de pincel y tinta los simbolizan.  Y es el 

Paisaje el que plasma la forma y el movimiento del Universo.  Las líneas 

interiores de los diferentes elementos del paisaje hacen presente el 

relieve, la textura, el grano, la luminosidad, los accidentes externos y el 

volumen.  La composición dividiendo en tres planos consiste en un 

primer plano para el suelo, un segundo plano para los árboles y un 

tercero para las montañas, pero tal división podría resultar en exceso 

artificial por lo que se requiere que a los tres elementos de la 

composición los atraviese un mismo aliento que recorra la composición 

con impetuosidad, de forma que toda la fuerza de los trazos del pincel 

se manifieste huyendo de la vulgar banalidad.  Porque al aliento 

presente en el ser humano se corresponde el aliento del Universo. 

Define seis procesos o quizás mejor decir seis caminos que se 

pueden recorrer o transitar para expresarse en una obra de pintura, 

primero se puede centrar la atención sobre la escena en detrimento del 

fondo que se consigue con un fondo de montañas invernales y una 

escena primaveral.  O al revés, centramos la vista en una montaña 

primaveral de fondo y un primer plano de árboles desprovistos de calor.  

Se puede tomar el camino de la inversión o contraste con árboles 

derechos y enhiestos, frente a montañas y rocas que se encogen 

arrugadas, o al contrario.  Otro camino sería por adición o suma de 

elementos, con un panorama de montañas desiertas y desnudas y un 

primer plano de tiernos bambúes, su pequeño puente y su choza 

intimista.  También crear elementos incompletos como montañas, 

árboles o ríos, cuyos trazos se interrumpen abruptamente, despojando 

lo vulgar e innecesario.  Y por último el vértigo, que lo provocaría un 
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universo inaccesible, sin senderos que conduzcan y acompañen al 

caminante solitario ante a la inmensidad.  De cualquier forma siempre 

hay que tener presente que en el momento que el artista se ha hecho 

con la regla lo que tiene que hacer es transformarla, nunca se llega que 

es como morir, siempre en el camino como regla, que los cambios ya 

están en ella. 

Para pintar los bosques y los árboles hay que jugar con la 

combinación de actitudes, unos altivos otros con la cabeza gacha, 

agrupando en ocasiones tres y otras cinco.  El mar tiene sus cualidades 

y la montaña las suyas, unas las comparten otras las excluyen, pero lo 

importante es que lo que se complementa no existe en relación a lo otro, 

sino lo uno en lo otro, la montaña es el mar y el mar la montaña, ellas 

saben cómo son percibidas por el hombre, porque todo reside en el 

hombre y su fluidez para entrar en el papel. 

Las estaciones son el paisaje tanto como el paisaje esté dentro de 

la estación y la observación sincera y en sí misma no disocia lo primero 

de lo segundo sino que, le hace vivir en lo otro cargado de sutiles y 

sugerentes presentes que hacen únicos cualquier paisaje.  Pero el 

corazón del pintor debe estar ligero y libre, capaz de volar suelto y sin 

temores ni preocupaciones, alegre y sin ataduras y la creación nacerá 

fluida, sin obstáculos que la anclen a la tierra. 

No cabe la vulgaridad y es del todo imprescindible la penetración 

y la comprensión, sólo siendo capaz de entender lo esencial, la 

transformación y la creación se dan por sí mismas.  El Trazo Único está 

en la raíz de pintura y caligrafía que no son sino variaciones que 

maduran en el tiempo.  El don viene del Cielo sólo para quien es capaz 

de recibirlo, el origen de la pintura y la caligrafía es celestial pero su 

realización es humana.  Y los dones se otorgan midiendo la sabiduría e 

inteligencia del que recibe, la Regla es de ambas disciplinas y que el 

receptor actúe.  La obra no está en nada en concreto, se vale de todo 

pero su verdad está en su propia sustancia. 

Hasta aquí lo que hemos hecho es atrapar una cierta disposición 

para contemplar el producto que se ha ido confeccionando en el tiempo 
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y el espacio, producto que llega en el siguiente capítulo en el que se 

presentan una selección de obras de los principales artistas de la 

historia de China, teniendo siempre en consideración las circunstancias 

particulares de cada cual, que influirán ineludiblemente en las 

variaciones y transformaciones que enriquecen el tránsito por la parte 

baja del paisaje que es la tierra y en su conjunto nos posibilitan abrazar 

la inmensidad de la parte alta que es el cielo.  Atentos a la sensibilidad 

y captación que unas obras provocarán en un espectador y otras en 

otros, porque muchos son los caminos pero uno sólo el de cada cual. 

 

 

 

PINTORES: su tiempo, su vida, su obra. 

 

 

 
Dinastías del Norte y del Sur  (317-589) 

1. Gu Kaizhi   (345–406) 

 

 

Dinastías Sui y Tang   (581-907) 

2. Yan Liben  (600-673) Yan Lide  (?–656) 

3. Li Sixun    (651–716) 

4. Wu Daozi   (701–792)  

5. Han Gan    (720–780) 

6. Wang Wei   (701-761) 

 

 

Cinco Dinastías y Diez Reinos (907-960) 

7. Xu Xi    (siglo X) 

8. Dong Yuan   (907-962) 

9. Juran    (910–985) 
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Dinastía Song  (960-1279) 

10. Fan Kuan   (960 ?–1031 ?) 

11. Guo Xi    (1001–1090)  

12. Su Shi    (1036–1101) 

13. Mi Fu    (1051–1107) Mi Youren  (1075–1151) 

14. Li Gonglin  (1041-1106) 

15. Ma Yuan    (1172–1225) 

16. Xia Gui    (1190–1225) 

17. Liang Kai   (1140-1210?) 

 

 

Dinastía Yuan  (1277-1368) 

18. Zhao Mengfu  (1254-1322) 

19. Huang Gongwang  (1269–1354) 

20. Wu Zhen    (1280–1354) 

21. Ni Zan     (1301–1374) 

22. Wang Meng   (1308–1385) 

 

 

Dinastía Ming  (1368-1644) 

23. Dai Jin    (1388–1462) 

24. Wu Wei    (1459–1509)  

25. Shen Zhou   (1427–1509) 

26. Wen Zhengming  (1470–1559) 

27. Dong Qichang   (1555–1636) 

28. Wu Bin    (act. 1573–1620) 

 

 

 Dinastía Qing  (1644-1912) 

29. Hongren   (1610–1664) 

30. Kuncan    (1612–1673) 
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31. Badashanren  (1626–1705) 

32. Shitao    (1642–1707) 

33. Gong Xian   (1618–1689) 

 

 

 

 

 

 

 
Dinastías del Norte y del Sur.  (317– 589) 

No debe perderse de vista la realidad que entraña China en esta 

dualidad de norte y sur que va a estar presente en casi todos los 

aspectos de su cultura.  Aún en los períodos de gran unidad territorial 

las diferencias entre ambos territorios aparecen en su evolución y 

carácter.  Simplificando mucho puede hablarse de un norte bárbaro y 

un sur aristocrático.  El norte son estepas, desiertos y una tierra dura 

afortunadamente bañada por el río amarillo. El sur es la cuenca del río 

largo o azul, el Yangzi, mucho más fértil, amable en lo climatológico y 

propicia a la cultura y los desplazamientos que abren el contacto de sus 

gentes. 

El norte es de tendencia centralista que pudiera deberse a la 

necesidad de defenderse de las incursiones que le llegan desde las 

estepas mogolas o manchúes y que impondrán la construcción y 

mantenimiento de la gran muralla para guardar la frontera.  También el 

problema de irrigación exige un territorio unido que propicie además 

una repartición de tierras mínimamente igualitaria.  Quizá debido a 

esto mismo el norte se muestra expansionista militarmente para 

defender y consolidar sus fronteras y las rutas comerciales que son 

vitales en su desarrollo. 
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El sur con una población aborigen importante que se ha ido 

integrando, bien por necesidad o conveniencia, se ha beneficiado de la 

pluralidad enriqueciendo la cultura y el territorio.  Si bien en esta época 

tiene una limitada densidad humana y es relativamente pobre, pues 

tanto las actividades comerciales como los progresos técnicos en el 

cultivo del arroz no se van a producir hasta la dinastía Tang (618-626).   

Son tiempos de un poder central muy debilitado en el que el 

poder lo tenían grandes familias, formándose una aristocracia en la que 

los matrimonios no podían darse sino dentro de sí misma.  La división y 

las guerras son una constante en este tiempo de inestabilidad.  Es una 

época de decadencia y ruptura con las tradiciones heredadas de la 

dinastía Han (-206-+220).  Cobra fuerza la Escuela de los Misterios 

sobre todo entre los letrados, si bien fundamentada en las dos grandes 

obras daoistas de Laozi (siglo VII a.c.) y Zhuangzi (370-300 a.c.), no se 

caracteriza por la profundidad en su estudio, sino por adoptar el 

anticonformismo latente, mostrar desapego por los ritos, indiferencia 

política, amor a la naturaleza y a lo espontáneo.  Quizás los mejores 

representantes de esta tendencia sean los “Siete Sabios del Bosque de 

Bambú”, letrados bohemios en busca de independencia y libertad, 

amantes del arte por el arte huyendo de convenciones y de toda 

tradición clásica. 

El entorno daoísta se centra en la búsqueda de drogas para la 

inmortalidad, procedimientos para prolongar la vida nutriendo el 

principio vital y sublimando el cuerpo, que repercuten originando 

descubrimientos importantes en otras áreas, como fue el templado del 

acero.  Es la alquimia que se propaga en pequeños grupos, más o 

menos secretos, siendo el más importante el de las “Cinco Fanegas de 

Arroz”.  En este marco el budismo hace su incursión y conoce una 

expansión sin precedentes que marcará al país para siempre.  Acierta a 

entrar mezclándose con la cultura existente, aporta el culto a las 

estatuas, una vida monacal desconocida hasta el momento que se 

asocia al ideal daoísta del sabio retirado de la vida pública o el santo 

apartado del mundo, reglas morales, doctrinas y técnicas de 
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concentración que se asimilan a las técnicas de higiene y larga vida 

daoístas.  Se establece una comunicación entre ambas vertientes 

propiciando traducción de textos, peregrinajes para profundizar y 

complementar sabidurías que se vierten en textos escritos de gran 

interés. 

Nace toda una cultura budista centrada en los monasterios, 

dotados de importantes bibliotecas de obras clásicas y religiosas que 

propiciaron centros de enseñanza y saber.   También en su entorno 

crecieron centros financieros con influencias extranjeras que conocieron 

tiempos de gran esplendor, hasta que la persecución del budismo 

dispersará estas comunidades religiosas ya en el siglo IX. 

 

 

Gu Kaizhi (345–406) es el primer pintor no anónimo de la 

historia, con él comienza una nueva era en el mundo del arte de la 

pintura.  Hasta entonces trabajaban el arte especialistas cuyos nombres 

no trascendían, desplegando la pintura en grandes murales dentro de 

las tumbas, localizadas sobre todo en el norte del país y en monasterios 

que abundaban en el sur, así como en palacios o grutas.  La tradición 

ha querido hacer de este personaje un mito dentro de su realidad 

histórica, un hombre mitad divino que responde muy bien a esa aureola 

que la civilización china ha otorgado a algunos de sus hombres más 

ilustres.  Nació en Wuxi, provincia de Jiangsu dentro de una familia 

acomodada, su padre era un alto oficial del gobierno, por lo que tuvo 

acceso a la mejor educación.  En su juventud ocupó cargos oficiales y 

tuvo oportunidad de viajar, abriendo horizontes, que le llevó a destacar 

además de en pintura, en caligrafía, poesía y ensayos críticos de su 

tiempo. 

Con una fuerte personalidad no exenta de excentricidad que, le 

ayudó a eludir a lo largo de toda su vida puestos oficiales de 

responsabilidad, fue representante en tres perfecciones: pintura, talento 

y locura.  Dos cuestiones acerca de la pintura son las que considerará 

fundamentales a lo largo de toda su vida, por un lado la transmisión del 
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espíritu a través de la forma que concierne al pintor y por otro la 

seductora conciencia del espíritu gracias a la imaginación que tiene que 

ver con el espectador y su capacidad para hacerse con esa presencia 

espiritual en las formas de la obra de pintura5. 

Su vida está salpicada de anécdotas que a veces pudieran 

confundirse con la leyenda.  Se dice que visitando un templo en Nanjing 

falto de fondos para terminar su construcción, se ofreció a donar una 

fuerte suma de dinero que permitiera acabar las obras.  Cantidad con la 

que no contaba, máxime cuando una vez muerto su padre, las finanzas 

de la familia habían menguado extraordinariamente.  Pero era 

costumbre que los monjes pidieran dinero a las familias más 

acaudaladas para las obras de sus templos y no estaba bien visto no 

contribuir, por lo que Gu no sólo no quiso ser menos, sino que se 

comprometió a donar diez veces más que sus vecinos.  No le tomaron en 

serio pensando que simplemente alardeaba, pero sin más dilación se 

puso a pintar una figura de Buda en un muro del mismo templo.  

Durante un mes se recluyó el artista viviendo dentro del templo, 

concentrado en su pintura y sin relación alguna con el exterior.  

Cuando sólo le faltaba añadir los ojos pidió a los monjes que avisaran a 

la población, pues ya podían ir a contemplar su pintura.  Por tres días 

consecutivos se llenó el lugar de gente, era tan emotivo y lleno de vida el 

Buda postrado que nadie dudaba en dejar fuertes sumas de dinero por 

el privilegio de estar allí, consiguiendo finalmente una cantidad mayor a 

la prometida para sufragar los gastos del edificio. 

Episodios como este hicieron que su fama creciera, llegando a cosechar 

una enorme popularidad.  En otra ocasión un general se resistía a ser retratado 

por él, pues su vista era cada vez más débil y temía que apagara el resultado 

final, pero Gu supo hacerse con su confianza al prometerle que al pintar sus 

ojos lo haría como si pintara la luna a través finos hilos de nubes, nada podría 

ser más bello comentó. 

Cuentan también que a la vuelta de un viaje descubrió que le habían 

robado todas las pinturas que guardaba celosamente en su estudio, su 
                                                
5 Para profundizar en “Traités chinois de peinture et de calligraphie” traducidos y comentados por Yolaine Escande.  
Ver bibliografía. 
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comentario fue que debían ser tan buenas como los mejores hombres que eran 

capaces de alcanzar la inmortalidad y desaparecer, así sus pinturas también 

eran inmortales, con lo cual no ofendió a las personas para las que trabajaba, 

demostrando que además de artista, tenía una fina inteligencia y una gran 

capacidad diplomática, indispensable para moverse por las altas esferas de la 

sociedad.  Por ello también se dijo que poseía los tres conceptos “absolutos” 

más preciados: absolutamente talentoso, absolutamente artista y 

absolutamente ingenuo. 

A él se le atribuye la invención de la pintura sobre los rollos de papel y 

seda.  Rollos horizontales que se abrían de derecha a izquierda, 

desenrollándolo con una mano y enrollándolo con la otra, se iba así 

desplegando la escena como si la del muro se tratara, pero ahora para un 

deleite individualizado y fácil de transportar.  Sobre uno de estos rollos recae su 

tratado “Notas sobre la Pintura del Monte de la Terraza de Nubes” (Hua 

Yuntaishan Ji), cuya aportación e importancia hasta nuestros días es definitiva 

para entender la pintura de entonces y su evolución.  Se trata de una 

enseñanza daoísta que sitúa en un escenario montañoso, dicha enseñanza la 

extrae del maestro Zhang Daoling del II siglo de nuestra era, patriarca de la 

religión daoísta y fundador de la secta “Las Cinco fanegas de arroz”, que para 

hacer pasar la prueba de la inmortalidad a sus discípulos se vale de una terraza 

de nubes, una vez situados sobre dicha terraza y al borde del precipicio el 

maestro desaparece en el vacío y dos de sus discípulos se precipitan tras él, 

adquiriendo al inmortalidad junto al maestro, la descripción que el artista hace 

de esta pintura, que se desarrolla de derecha a izquierda, es muy reveladora6. 

Comienza explicando que la montaña al tener diferentes caras, deben 

sus formas responder las unas a las otras, luego explica que dispondrá un 

manto de nubes auspiciosas -que en el daoísmo es referencia al vuelo de 

dragones que como seres fantásticos asisten a los sabios- pasando a explicar 

que para el color del cielo y el agua en un día bueno hay que utilizar el azul 

dejando que poco a poco aparezca la seda blanca del soporte.  Las montañas, 

sigue, deben disponerse de este a oeste, discerniendo la distancia relativa 

entre ellas, colocando a media altura una serie de rocas púrpuras como si 

fueran nubes solidificadas –el púrpura es símbolo imperial y la nube que se 
                                                
6 Traducido el texto completo en “Traités chinois de peinture et de calligraphie” por Y. Escande, sobre el que basamos 
la explicación del tratado. 
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transforma en roca encarna la mutación de elementos o el paso del yin al yang- 

la cresta que se despliega hasta la cima será sinuosa asemejándola al vuelo 

del dragón.  Le seguirá hacia el oeste un acantilado rojo cinabrio –siendo el 

cinabrio la base del elixir de inmortalidad para los daoístas y que se encuentra 

en las montañas- en cuyo fondo discurre un torrente encajonado dando el 

efecto de peligrosísimo precipicio.  El maestro celestial está sentado en la cima 

y un pescador en la profundidad –el pescado está íntimamente relacionado con 

la inmortalidad y el pescador es la promesa de tan ansiado estado- el aspecto 

del maestro debe ser de delgadez y su espíritu ya lejano, señala en la 

profundidad al pescador, dos de sus discípulos se asoman al precipicio pálidos 

y sudorosos, los otros dos con el aspecto vivo y la atención en el despertar.  

Esta misma escena la repetirá con sutiles diferencias dando a entender el 

desdoblamiento de que eran capaces los maestros, recurso muy utilizado en 

los rollos horizontales al relatar una historia. 

La segunda parte de la pintura la dedica a desplegar la terraza de nubes 

con un pino solitario en una cima frente al maestro simbolizando la soledad y la 

profunda garganta entre ambos la pureza, haciendo del entorno un lugar 

habitado por la sabiduría.  Las nubes se propagan entre crestas que aíslan el 

lugar de lo nefasto, hasta acaparar el vacío, sobre el que vuela un fénix solitario 

–pájaro fabuloso que para los daoístas encarna el ideal de libertad, desapego y 

espiritualidad- con las alas extendidas dirigidas hacia la garganta.  En la última 

parte de la pintura el color rojo se despliega como rayos que desgarran las 

montañas –siendo el rojo además el color de todos los acontecimientos fastos- 

en la parte baja un tigre blanco –o principio yin que se opone al principio yang 

encarnado en el otro extremo de la pintura por el dragón- que está bebiendo del 

torrente justo en el lugar donde se hace propicia la inmortalidad.  Y es en el 

agua del torrente de la parte baja donde se refleja todo el conjunto de la obra –

este efecto de espejo es un talismán pues a los espejos se les atribuye la 

capacidad de alejar las influencias nefastas-.  Aunque se trate de tres partes 

conviene que de la impresión de obra compacta. 

Tal descripción nos revela de manera privilegiada la ejecución de una 

obra que, aunque no haya perdurado en el tiempo la hace viva con las 

palabras, dejándonos entrar en la mente que la fue creando, en los intereses de 

su tiempo y en las exigencias para con el espectador.  Es una escena didáctica 
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en la que no busca la similitud formal sino un paisaje imaginario que adentre 

tanto al pintor como al espectador por el camino de la sabiduría, ofreciéndole la 

posibilidad de efectuar un viaje imaginario que aporte experiencia y no placer 

estético o un estado del alma, está cargada de filosofía mística que conduce la 

búsqueda del espíritu en el espacio cósmico de la obra regido por las 

mutaciones del universo. 

Si bien se puede hablar hasta el momento de figuras esquemáticas y 

simbólicas, escenas estáticas donde cada cual tiene su sitio, su tamaño e 

imbuidas de una rigidez seca, con Gu Kaizhi podemos comenzar a saborear la 

animación en la línea, la gracia en el movimiento de los personajes o la 

distensión en la escena.  Volumen, ritmo y una narración que se vale de la 

capacidad de la imagen para hacerla evolucionar, incorporando, como hemos 

visto, la repetición de un personaje central, por primera vez en una pintura, para 

agilizar la historia.  Otra innovación importante es la aparición del paisaje como 

un arte en sí mismo, no sólo como decoración para el fondo, adoptando la 

metáfora visual para integrarse en la obra.  Si bien es cierto que las 

proporciones entre las figuras y la naturaleza no llegaron a alcanzar una 

relación adulta, la simiente estaba puesta. 

Zhang Yanyuan (810-880) dice de él que sus trazos tienen una 

presencia rotunda y están llenos de fuerza, se relacionan obedeciendo a 

un movimiento circular que se renueva constantemente.  Su estilo es 

soberano y suelto, el ritmo rápido como el viento y los relámpagos.  

Antes de comenzar una obra el pintor posee ya la intención y una vez 

acabada la intención persiste y se prolonga con la obra.  Razón por la 

cual la pintura de Gu posee siempre energía espiritual.  Sus 

representaciones de santos del pasado están cercanas al misterio 

original.  El espectador debe aunar su espíritu al de la obra, dejando 

que su pensamiento vaya hacia el infinito que la figuras sugieren, 

abandonándose a ese estado en el que las cosas y el yo se olvidan, 

donde la conciencia y el saber se disuelven.  Cuando el cuerpo es como 

la madera seca y el corazón como la ceniza, se siente parte de la 

maravillosa esencia.  Sin duda el Dao se manifiesta en su obra. 

Crea una tradición artística nueva al integrar la herencia del 

pasado y las novedades de su época, como los avances técnicos de la 
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caligrafía y la imagen que trajo consigo el arte búdico.  Expresó en 

repetidas ocasiones su idea de que para pintar una obra de arte debe 

uno mismo transformarse dando vida al alma, a la unidad entre el 

mundo objetivo y el subjetivo, llegar a la armonía.  Sentó las bases que 

la pintura china ha desarrollado a lo largo de toda su historia, la 

cohabitación de las diferentes corrientes de pensamiento fecundándose 

entre sí sin descanso. 

No ha subsistido ninguna de sus pinturas murales y sólo 

podemos vislumbrar su obra a través de escritos y copias, como las tres 

que existen de “La Diosa del río Luo”, se estima que fueron realizadas 

durante la dinastía Song (960-1279), una se encuentra en el Museo del 

Palacio Imperial de Beijing, otra en el Museo Provincial de la ciudad de 

Liaoning y la tercera en la Freer Gallery de Washington.  Es una pintura 

en color sobre seda de 27 por 571 cm.  Inspirada en un poema de Cao 

Zhi (220-280) que expresa el encuentro del poeta con la diosa del río 

Luo de la que se enamora, transmitiéndose mutuamente los 

sentimientos que sus corazones dejan traslucir, pero su amor no puede 

culminar pues los caminos del ser humano y los dioses divergen, por lo 

que deben separarse dolidos y llorosos.  La longitud del rollo nos 

permite seguir la historia como si de un relato se tratara, 

estructurándose las escenas de forma independiente pero hilvanada 

cada una en la totalidad, siempre con un fondo de paisaje que hace 

interaccionar la realidad con la ficción. 

Otra obra principal atribuida a Gu son “Amonestaciones de la 

institutriz a las Damas del Palacio” que se conserva en el Museo 

Británico de Londres.  Ilustra la correcta conducta de las mujeres de la 

corte con un tono moral muy propio del confucianismo, son nueve 

escenas, aunque hoy en día está incompleta pues faltan las dos 

primeras.  Todas las escenas, menos una que representa un paisaje con 

un cazador, muestran el saber estar de la emperatriz y de las 

concubinas imperiales en la corte de China.  Esta obra está en la 

transición entre lo didáctico y el contenido más artístico hacia el que se 
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encamina el arte.  Es un rollo horizontal de 24,8 por 348,2 cm de tinta 

y color sobre seda. 

También significativa es su obra “Insólita mujer de sentimientos y 

sabiduría” que reúne mujeres que supieron anteponer sus deseos a las 

necesidades sociales o familiares, llegando a destacar ya sea por el 

matrimonio, la dedicación a la corte o la obediencia familiar, como es el 

ejemplo de la Princesa Xumu que supo acatar la voluntad de su padre 

al contraer matrimonio con una persona poco relevante pero necesaria 

para la estabilidad en los asuntos paternos.  Obra que fue copiada 

repetidas veces durante la dinastía Song (960-1279) y de la que guarda 

un ejemplar el Museo del Palacio Imperial de Beijing, de 25,8 por 470,3 

cm de tinta y color sobre seda. 

 

 
La Diosa del Río Luo. 
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La Diosa del Río Luo. 
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1. Amonestaciones de la institutriz a las Damas del Palacio. 
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Insólita mujer de sentimientos y sabiduría.  Detalle 

 

 
Insólita mujer de sentimientos y sabiduría.  Detalle 
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Dinastías Sui y Tang.   (581- 907) 

Es la reunión del Norte y el Sur, ofreciendo grandes perspectivas 

a la China reunificada que se abre al mar, al trópico y al sudeste 

asiático.  Primero con la dinastía de Sui (581-618) y los dos 

emperadores que ocuparon su poder acometiendo grandes obras como 

la construcción del Gran Canal y enormes graneros cerca de Luoyang, 

capital del norte, que aseguraban la manutención del pueblo luchando 

contra la especulación.  Ampliaron la Gran Muralla por el oeste y 

constituyeron una gran flota marítima.  Pero las inundaciones del río 

Amarillo en tiempos del segundo emperador dificultaron mucho la 

situación con levantamientos campesinos, amén de las campañas 

militares que dieron al traste con sus cometidos en contra de los turcos 

y de Corea. 

La sublevación del general Li Yuan (565-635), con la alianza de 

los turcos, da paso a la dinastía Tang (618-907), proclamándose 

emperador el propio general bajo el nombre de Gaozu (618-626), le 

sucederá su hijo Li Shimin (598-649) como el emperador Taizong (626-

649), quien es considerado como el gran instigador de la sublevación 

que origina el cambio de dinastía.  Los primeros años son de 

consolidación, para lanzar a continuación grandes campañas militares 

que ocasionarán una extraordinaria expansión territorial dotando a la 

dinastía Tang (618-907) de un prestigio sin igual. 

Las dos capitales, Luoyang y Xian, fueron reconstruidas con 

grandes avenidas y todo tipo de servicios, con mercaderes que venían de 

los lugares más recónditos llevando productos exóticos y dando salida a 

los autóctonos, religiones que proliferaban y costumbres que se veían 

enriquecidas con los extranjeros.  Convirtiéndose Xian en la ciudad más 

grande del mundo, impresionante para todo aquel que se acercaba a 

ella por primera vez y modelo para futuras metrópolis.  Inevitablemente 

el sistema administrativo debió adecuarse a las nuevas necesidades del 

país, desarrollándose hasta centralizar el poder que radicaba en la 
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Ciudad Imperial y de la que parten ramificaciones por todo lo largo y 

ancho del territorio, sin quedar desatendido lugar alguno por alejado 

que estuviera.  La administración es digna de un estudio pormenorizado 

debido a la complejidad que afronta y la agilidad a la que llega. 

La gran expansión comienza con el emperador Taizong (626-649) 

y la continúa su sucesor Gaozong (649-683), sometiendo a los turcos y 

llegando hasta el Pamir e Irán, con tropas de nepalíes y tibetanos llegan 

al norte de la India, tanto Manchuria como la península de Corea 

quedan bajo control Tang (618-907), por el sudeste entran en Vietnam, 

demostrando una organización militar y administrativa que se 

caracteriza por la movilidad y rapidez y una actividad diplomática sin 

precedentes. 

La sucesión del emperador Gaozong (649-683) sacude la historia 

de China al ser Wu Zhao (624-705) quien se hace con el poder, una 

concubina de los dos últimos emperadores, aunque no amante de 

ambos sino sólo del segundo y que tomará el título de emperatriz Zetian 

(690-705), la primera y única mujer que logra tal título.  Sin duda es 

una época en el que la mujer tiene más poder del que nunca ostentó ni 

ostentaría jamás, destacando en poesía y caligrafía, guardando la 

propiedad heredada al recibir las dotes matrimoniales y conociendo la 

prosperidad gracias a la industria textil y mercantil de la seda que, por 

ser trabajo de mujeres, les aportaría a ellas grandes beneficios durante 

aquel tiempo.  Pero sin la influencia del budismo, del que era ferviente 

seguidora y que se encargará de reconocerla como la reencarnación de 

la bodhisattva Maitreya no hubiera podido proclamarse emperatriz, 

pues el emperador o en este caso la emperatriz son hijos del Cielo y por 

lo tanto debían recibir una señal de lo Alto para tomar tal título.  No 

dudó, desde luego, en apoyar el budismo, su desarrollo y la 

construcción de un gran número de monasterios y templos que llegaron 

a atesorar grandes riquezas, pero sin olvidar el daoismo y a Laozi que 

fue reconocido bajo su mandato como el Más Grande Emperador de 

Origen Místico. 
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Wu Zetian (690-705) sustentó su poder en el terror, persiguiendo 

a sus oponentes o a aquellos sobre los que recaía una mínima sospecha 

de traición o sedición, que no fueron pocos pues su poder fue 

cuestionado en muchos periodos y su legitimidad puesta en entredicho 

por familiares, ministros y personalidades de su corte.  Aunque fue sin 

duda brillante y capaz, dejando una profunda huella en la cultura de su 

tiempo y en la expansión de su territorio que la sufrió el pueblo con 

impuestos muy elevados.  A partir de su mandato nada será lo mismo, 

abrió brechas difíciles de asimilar. 

Será con el emperador Xuanzong (712-756), descendiente del 

último emperador, con quien se vivirá el periodo más brillante de la 

dinastía, culturalmente hablando.  Se pondrán en orden las finanzas, 

limitando sobre todo gastos expansionistas y volverá la antigua 

aristocracia con fuerzas renovadas y menos crispación al reconocer un 

orden más natural sobre la tierra.  Sin embargo los gastos en las 

milicias no hacen sino crecer aunque el control sobre territorios 

fronterizos se vaya replegando paulatinamente. 

Las intrigas palaciegas relegan del puesto de primer ministro al 

general An Lushan (rebelión 755-763), lo que hará que éste se rebele 

acabando con el reinado de Xuanzong (712-756) que llevaba años 

ausente de los asuntos de estado, dejándose llevar por las mujeres de 

su entorno que procuraban poner a sus parientes en puestos de 

responsabilidad y asegurar así a su clan.  Las consecuencias de los 

terribles años que dura la rebelión son importantes, el repliegue de los 

territorios es definitivo, la repartición de tierras vacantes y el cobro de 

impuestos agrarios varía sustancialmente, los impuestos mercantiles se 

reestructuran favoreciendo a los mercaderes más ricos y el poder 

central se debilita al independizarse las regiones militares, lo que va a 

provocar la división de China, estado de cosas que se prolongará 

durante todo un siglo. 

Se produce la reacción a la expansión sin límites de tiempos anteriores, 

provocando un repliegue sobre sí misma de toda China, reflejada en la 
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hostilidad hacia las culturas extranjeras y vuelta a la tradición más propia en 

busca de las raíces culturales y religiosas. 

La dinastía Tang (618-907) ha de considerarse como la edad de 

oro de la poesía clásica, también la historia y el arte evolucionan 

considerablemente al verse sometidos por primera vez a una reflexión 

crítica propia de la edad adulta.  En lo religioso hay que destacar el 

apogeo del budismo como religión extranjera que terminará siendo tan 

china como las autóctonas.  Se crearon alrededor de sus monasterios 

grandes centros de cultura con maestros para la difusión de la 

enseñanza, importantes bibliotecas y grupos de traducción de textos 

extranjeros.  Una cultura que es tanto laica como religiosa, pues 

destaca el letrado culto que se acerca para debatir sobre filosofía o 

religión, atento a las prácticas de concentración y a la sensibilidad de 

los monjes y los eremitas, muchos de ellos grandes poetas, pintores o 

calígrafos. 

El final de la dinastía significará también el final del poder y la 

expansión del budismo que se verá perseguido, además al cerrarse las 

rutas con Asia Central, acaban también las peregrinaciones y el 

contacto con el exterior.  Quedará sin embargo la vertiente china del 

budismo o chan que representa una importantísima rama de 

pensamiento filosófico y religioso que conocerá grandes momentos y 

grandes obras a lo largo de la historia, exportándose a Japón donde se 

conoce como zen. 

El nacionalismo provocado por la rebelión de An Lushan (755-

763) devuelve la mirada a la antigüedad más lejana, buscando la 

simplicidad, la concisión y la fuerza de otros tiempos.  Tendencia que 

desembocará en los siglos XI y XII con el renacimiento de lo que se 

conoce como neo-confucianismo. 
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Yan Liben (600 -673) y Yan Lide (? – 656) son hermanos, ambos 

pintores aunque el segundo destacó más como arquitecto e ingeniero 

que como pintor.  Si bien realizó varios retratos de la corte, el título de 

Gran Duque lo obtuvo gracias a sus diseños de indumentaria 

ceremonial, la construcción de palacios, y también puentes y barcos 

con fines militares. 

Liben (600-673) fue oficial de alto rango en la corte imperial, 

nacido dentro de una familia aristocrática, sirvió al emperador Taizong 

(626-649) llegando a ocupar el puesto de Primer Ministro.  Destacó en el 

retrato edificante con tendencia realista que pertenece a la corriente del 

pensamiento confuciana.  Tanto su formación, como su carrera y sus 

obras representan la pintura de corte de principios de Tang (618-907).  

Considerado historiador pues en sus imágenes se puede leer la historia. 

Destaca entre sus obras un rollo de 38,5 por 129,6 cm, 

conservado en el Museo del Palacio Imperial de Beijing y que lleva por 

título: “Silla Imperial llevada por Cortesanas”.  Probablemente se trate 

de una copia del original realizada en la época Song (960-1279).  En él 

vemos al emperador Taizong (626-649) sentado en una silla llevada por 

cortesanas, dirigiéndose a saludar al ministro tibetano Ludongzan que 

acompañado por dos oficiales se muestra en actitud obediente pero 

digna.  El colofón de la obra informa que el acto tuvo lugar el año 641, 

cuando el ministro fue a Xian, capital en aquel momento, para buscar a 

la princesa Wencheng, hija del emperador, que sería la futura mujer del 

rey del Tibet.  No hay fondo para la escena que se centra en los dos 

representantes de sus respectivos países, resaltando la superioridad 

política de Taizong (626-649) reflejada en el aspecto, tamaño, actitud y 

expresión que resalta el dualismo de la composición. 
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Se consideran, sin embargo, sus obras más importantes dos 

grupos de retratos que se han perdido en el tiempo.  El primer grupo se 

lo encarga Taizong (626-649) justo antes de acceder al trono en el año 

626, son los retratos de dieciocho letrados eminentes.  Una pintura 

mural que gozó de gran publicidad delatando la intención del príncipe 

heredero de lograr el apoyo de sus súbditos a través del arte.  Veintidós 

años más tarde el mismo mecenas, que ya es emperador, le encargará el 

cometido de pintar una segunda serie de retratos que se conocerán 

como “Los veintiocho funcionarios ilustres del palacio Lingyan”.  El 

colofón lo escribe el propio emperador que es a su vez un gran calígrafo, 

confirmando la importancia del mural que conmemora la fundación del 

imperio Tang (618-907).  Desaparecidos los dos grupos de retratos, tan 

sólo queda el estampado de un grabado sobre piedra en una estela del 

año 1090 a partir de una versión existente de la pintura.  Aunque las 

poses de los personajes son muy parecidas, muestran sutiles 

diferencias en las proporciones y trazos de sus rostros, los contornos 

son regulares y se encuentran sosteniendo una tablilla de ceremonia 

como si estuvieran participando en una audiencia de la corte.  Son 

representaciones individualizadas que sirven de modelo y ejemplo para 

la sociedad. 

Se conservan, sin embargo, dos rollos de pintura, atribuidos a él, 

en el Museo de Arte de Boston.  Uno de ellos representa a diferentes 

emperadores desde la dinastía Han (-206-+220) y lleva por título “Los 

Trece Emperadores”.  Son figuras robustas, trazadas con líneas 

enérgicas, expresiones llenas de vida en sus rostros y formas 

redondeadas que reflejan la influencia de las imágenes budistas.   

Perpetúan la vieja tradición del arte didáctico, donde los personajes 

históricos ilustran temas políticos y morales.  De hecho acompañan a la 

pintura la serie de “Consejos Imperiales” que el emperador Taizong 

(626-649) escribió para que su hijo pudiera aprender de las virtudes y 

los errores de anteriores dignatarios, así como de las palabras del gran 

filósofo Confucio (555-479 a.c.), proporcionando un espejo en el que 

reflexionar su propia conducta moral y política.  El otro rollo lleva por 
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título: “Letrados de la dinastía Qi del norte reuniendo Textos Clásicos”.  

Muestra uno de los valores más querido de la cultura china tradicional 

que consiste en aprender del pasado y así el emperador Wenxuan en el 

año 556 invitó a los más importantes letrados a compilar textos clásicos 

para la educación el príncipe heredero.  La pintura representa varios 

aspectos de este proyecto. 

 

 

 
Silla Imperial llevada por Cortesanas. 

 

 

 
Los Trece Emperadores. 
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Letrados de la dinastía Qi del norte reuniendo Textos Clásicos. 

 

Li Sixun (651–716) Llamado también Jianjian es de Tianshui en 

la provincia de Gansu.  Fue el pintor de paisaje más importante de la 

dinastía Tang (618-907), hasta entonces el paisaje servía de fondo para 

la escena principal, a partir de ahora es también tema en sí mismo y se 

conocerá bajo la denominación de “azul y verde” por adoptar ambos 

colores para teñir delicadamente las escenas de la naturaleza. 

Ocupó un puesto muy importante en la corte, siendo además 

miembro de la familia imperial.  Durante años debió permanecer oculto 

para evitar las persecuciones de Wu Zetian (690-705) contra la casa 

imperial de Tang y no volverá a la corte hasta su abdicación en 704.   

Li Sixun padeció, por lo tanto, veinte años en la oscuridad hasta 

ser nombrado “Maestro de la Corte para los asuntos de la Familia 

Imperial” nada más termina el poder y mandato de Wu Zetian (690-

705).  Otros destinos o títulos que le fueron atribuidos son Jefe de la 

prefectura de Yizhou, General de la Guardia Imperial y Duque de 

Pengguo.  Para Zhang Yanyuan (810-880) es él quien perfeccionó la 

pintura de paisaje e influenció de forma decisiva el arte de la dinastía 

Tang (618-907), pero sólo pudo ser a partir del año 704 al recuperar su 

presencia en la sociedad. 

Se le atribuye un paisaje fluvial “Barcos de pesca y estancia al 

borde del agua”, que refleja su perfecta comprensión de la naturaleza y 

la energía que le es propia, la figura humana aparece ya como 

insignificante ante la majestad del paisaje con sus montañas y lagos, 
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percepción propia del Daoísmo que opone la pequeñez del hombre frente 

a la inmensidad universal del Dao.  Es una pintura realizada sobre seda 

con tinta y color de 101,9 por 54,7 cm que se encuentra en la colección 

del Museo Nacional del Palacio Imperial de Taipei. 

También las pinturas de la tumba del príncipe Yide (682-701), no 

lejos de Xian, facilitan un material muy importante para el estudio de 

su arte.  Estas pinturas murales le son atribuidas ya que tanto el 

difunto como el pintor eran miembros de la casa real de la dinastía 

Tang (618-907) y víctimas de la persecución de Wu Zetian (690-705), si 

bien el príncipe acaba peor al ser asesinado por criticar a la abuela de 

la emperatriz.  Sólo póstumamente recibe el título de príncipe y sus 

restos son exhumados y transferidos a un nuevo mausoleo, cerca de las 

tumbas de sus ancestros, coincidiendo las fechas con el pintor como 

Maestro de la Corte para los asuntos de la Familia Imperial, debiéndose 

ocupar por su cargo del entierro y también de llevar a cabo los murales 

en su condición de pintor.  En la tumba las escenas de paisaje aparecen 

en dos gigantescas pinturas de más de 26 m de largo que decoran el 

pasillo en pendiente, cada una representa una gran procesión 

ceremonial saliendo de una villa fortificada, un Dragón Azul sobre una y 

un Tigre Blanco sobre la otra planean a lo lejos entre las nubes, el tema 

de fondo de esta pompa imperial es un paisaje montañoso con 

escarpadas rocas y profundos barrancos salpicados de árboles 

diseminados.  La pintura destaca por su variación de color utilizando la 

sombra para reforzar el volumen. 

Li Sixun (651-716) y el también pintor Wu Daozi (701-792), que veremos 

a continuación, se ven envueltos en una historia que por el periodo en el que se 

enmarca no es posible que sea real pues para entonces el primero ya habría 

muerto, sin embargo tal historia repetida en el tiempo nos habla de las dos 

escuelas que el periodo Tang (618-907) desarrolla y que representan una 

tradición artística de gran trascendencia, englobando el estilo denso de Li y el 

estilo suelto de Wu.  La transmisión del arte se hace tradicionalmente de 

maestro a discípulo, creándose escuelas, entre las cuales surgen tensiones y 

conflictos sobre cuestiones de estilo, forma de expresión, función de la pintura, 
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del artista y del público.  Los artistas compiten entre sí y la más célebre 

anécdota sobre dichas competiciones la protagonizan nuestros dos artistas, 

dice la leyenda que en el periodo Tianbao (742-755) son requeridos por el 

emperador Minghuang (742-755) para ejecutar en el palacio de Datong su 

versión personal de una vista del río Jialing.  En una explosión de energía Wu 

termina en tan solo un día un paisaje de cerca de 500 km naturales y sin 

embargo Li invirtió varios meses para terminar su obra.  Estas son las dos 

escuelas que Zhang Yanyuan (810-880) consideraba como la base de toda 

crítica y consideración del arte Tang (618-907), ambos estilos coexisten durante 

el siglo VIII pero para finales de siglo el estilo denso de Li irá perdiendo fuerza. 
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   Barcos de pesca y estancia al borde del agua. 

Wu Daozi (701-792) pertenece a la corriente del pensamiento 

daoísta.  No proviene de la alta sociedad, sus antepasados son de 

ascendencia humilde y no va a ocupar plaza alguna en la vida oficial de 
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la corte.  Poco se sabe de su vida, es huérfano desde niño y no recibe 

educación artística.   Pero con él llega la fuerza del trazo que en su 

mínima expresión lo deja dicho todo, huye del decoro y el detalle, se 

asienta con él la fuerza de la expresión instantánea.  Considerado como 

el pintor más grande de la dinastía Tang (618-907), fue alumno del 

calígrafo Zhang Xu (658-748).  Dominó la pintura de personajes 

realizando importantes y numerosos murales en templos tanto daoístas 

como budistas.  También destacó con sus paisajes, en los que utilizaba 

pinceladas largas imprimiendo en la obra vigor y ritmo, fue un ardiente 

defensor de la ejecución espontánea, rápida, no interponiéndose como 

catalizador sino como ente liberador de la energía más limpia y menos 

dirigida. 

A Wu Daozi (701-792), Zhang Yanyuan (810-880) le reserva una 

plaza única en relación al pasado y al presente.  Según él ni Gu Kaizhi 

(345-406) ni Lu Tanwei (?-485) –otro pintor eminente del que se tiene 

poca información- podrían rivalizar con él, de igual forma podemos 

pensar, nos dice, que después de él no tendrá rival posible.  Se le puede 

dar el nombre de “Santo de la Pintura” -entendiendo que santo es 

aquella persona capaz de ser auténtica en todos los actos que lleva a 

cabo y además permanecer  inquebrantable en el justo medio-.  Su 

fuerza creadora le viene del Cielo y su genio es inagotable.  El pintor 

debe poseer alguna fórmula secreta que desgraciadamente hoy en día 

no la podemos conocer.  Capaz de guardar intacto el espíritu divino y 

concentrar todo su ser en la unidad interior. 

El conocimiento intuitivo del principio interno de la naturaleza es 

signo de santidad y el pintor que nos ocupa no sólo disfrutaba de él 

sino que lo cultivó, se dice que tanto las líneas curvas más redondas 

como las rectas más prolongadas era capaz de trazarlas sin ayuda 

alguna de instrumentos que no fueran el pincel y su propia energía, 

veraz y limpia.  El poeta Du Fu (712-770) escribió de él que con orden y 

detalle lleva el eje del mundo al centro de su obra y comunica a los 

muros ancestrales de los templos el movimiento giratorio que comporta 

el cosmos y ello con una excelencia misteriosa. 
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Parece ser que la fuerza de su arte no tenía respaldo en la corte 

cuyos gustos tendían más a lo refinado, prefiriendo los paisajes, 

escenas de la corte, flores, pájaros, insectos o caballos representados de 

manera delicada y finamente coloreados.  Serían los constructores de 

templos tanto budistas como daoístas los que van a encontrar en él su 

representante.  Vivió en Xian donde tenía su estudio con discípulos que 

daban el color a las obras murales que realizaba en los templos y 

edificios públicos, dicen que llegó a terminar más de trescientas obras, 

fue sin duda la pared el soporte para su expresión. 

Las anécdotas confirman su cultura popular, es un artista que se 

hace en la calle y cuando se preparaba para llevar a cabo algún mural 

riadas de gente de todo tipo se acercaban para verle actuar.  Así como 

la vida de Li Sixun (651-716) aparece recogida en documentos oficiales, 

la de Wu es transmitida de boca en boca, haciéndose de ella casi un 

mito.  Sus pinturas del infierno eran tan terroríficas que hacía cambiar 

de actitud al que las veía, de hecho un viejo monje del monasterio 

donde estaban algunas de las pinturas contaba que aún no apareciendo 

demonios o instrumentos de tortura, los carniceros y pescadores que 

las contemplaban se negaban a matar animal vivo alguno teniendo que 

cambiar de profesión.  A él se deben los dragones cuya presencia era 

tan rotunda en su pintura que se resistía a poner la última línea para 

dar vida a los ojos, pues una vez los tuvieran echarían a volar los 

míticos animales.   

En las anécdotas históricas de Guo Ruoxu (siglo XI) encontramos 

la referida a Wu Daozi (701-792) que durante la era Kaiyuan (713-741) 

fue requerido por el general Pei Min (siglo VIII) que en aquel momento 

guardaba luto, para pintar varios muros de Tiangong Si en la capital del 

este, Kaifeng, que contuvieran demonios y divinidades, contra el pago 

de una importante suma de dinero.  A lo que el pintor le respondió que 

su pincel llevaba tiempo sin utilizarse –fórmula diplomática-, pero si el 

general consentía en hacer una representación de la danza de la espada 

ante él, su energía le permitiría penetrar en el misterio de las tinieblas.  

Y Min quitándose sus ropas de luto para ponerse las de diario, montó 
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sobre su caballo que se puso al galope, y girando a derecha e izquierda 

blandía su espada lanzándola al aire hasta las mismas nubes para 

descender como una flecha, tendiendo su mano para atraparla ésta 

atravesó el tejado de una casa y penetró causando el susto de todos los 

presentes que contemplaban la escena.  Wu cogió en ese momento el 

pincel y se puso a pintar los muros con la rapidez con la que el viento 

se levanta, realizando una de las maravillas del mundo.  En toda una 

vida dedicada a la pintura como la de él, nada le satisfizo más.7 

No han llegado a nuestros días obras suyas pues serían 

destruidas junto a los templos en donde fueron pintadas, durante las 

muchas persecuciones de que fueron objeto las religiones.  Sin embargo 

existen copias de trabajos atribuidos a él, como la que se guarda en 

Japón titulada “El Rey con su hijo”, un niño reencarnación de Buda 

realizado con elegancia y fuerza expresiva.  Los murales también 

atribuidos a él son estampaciones posteriores, así como la imagen de 

Guanyin que es el nombre con el que se venera en China al bodhisattva 

Avalokitesvara que personifica los valores de la compasión y la 

sabiduría, según la fe popular protege además de las catástrofes 

naturales y concede hijos.  Su representación  lleva once rostros y mil 

brazos debido, según la leyenda, a que al mirar hacia el mundo vio el 

sufrimiento y su cabeza se partió literalmente de dolor siendo su padre 

espiritual quien reunió los pedazos en la forma de once cabezas 

superpuestas, y por otro lado su anhelo de ayudar a todos los seres hizo 

que desarrollara mil brazos.  Su veneración, tanto en China como en 

Japón, recibe figura femenina y con el tiempo hasta con un hijo en el 

regazo. 

 

 

 

 

 

 

                                                
7 Pág 157  “Notes sur ce que j´ai vu et entendu en peinture. Ver bibliografía 
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El Rey con su hijo. 
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Murales. 
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  Guanyin. 
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Han Gan (720–780) 

El caballo es uno de los temas predilectos de la corte Tang (618-

907) pues demostraban pasión por el animal resistente y tripudo, 

símbolo de velocidad y fortaleza, sensibilidad y fogosidad.  En tiempos 

del emperador Taizong (626-649) el culto era para el caballo de batalla 

representado tal como era, pero un siglo más tarde con el emperador 

Minghuang (742-755) el animal va, no sólo al campo de batalla sino, lo 

que es más importante, a bailar ante el Hijo del Cielo, que poseía unas 

cuadras con hasta cuarenta mil maravillosos ejemplares traídos del 

extranjero. 

Han Gan destaca como el mejor pintor de caballos de todos los 

tiempos según Zhang Yanyuan (810-880), aunque también se le ha 

criticado pintar sólo la piel y no los huesos, aludiendo a una forma sin 

fondo o contenido. 

Se le atribuye la obra “Caballo del Emperador Minghuang” más 

conocido como “Blanco brillando en la noche”, un rollo de papel de 30,8 

por 33,5 cm realizado con tinta y color sobre seda, se encuentra en el 

Museo Metropolitano de Arte de Nueva York.  Una obra maestra del arte 

de todos los tiempos como lo atestigua el gran número de sellos que 

lleva el rollo de los distintos propietarios que llegó a tener, orgullosos de 

poseerla lo manifestaban añadiendo su sello que simboliza el impacto 

que causó la obra en las distintas generaciones.  Son la intensa vida de 

la que gozó el rollo a lo largo de su vida. 

Han Gan estudió con los mejores maestros para volver a la corte 

donde manifestó al emperador que ya antes de partir para dominar la 

representación del animal, tenía consigo el modelo en las magníficas 

cuadras de la corte.  Observando la obra se diría que el caballo baila 

con una cierta feminidad en sí mismo, sin embargo se manifiesta la 

fuerza del animal en el contorno y las líneas que muestran sus 

músculos, orejas tiesas, ojos brillantes, narices abiertas, el hocico 

redondeado arriba y cuadrado abajo y la prominente mandíbula 

redondeada.  El caballo se muestra fuerte aunque atado a un palo, se 

revuelve probablemente asustado por algo, mira al espectador como en 
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busca de ayuda.  El pintor quiere en su obra no el parecido físico, 

posiblemente alejado del volumen que tiene en la obra, sino el espíritu 

del animal que conecta directamente con el espectador, es en la cabeza 

donde el caballo lleva la posibilidad de ser digno de las cuadras 

imperiales. 

“Paseando caballos” es otra de sus pinturas realizada igualmente 

con tinta y color sobre seda, de medidas similares, que guarda el Museo 

Nacional del Palacio Imperial de Taipei.  En ella deja patente el mimo y 

cuidado hacia el animal que lo representa en toda su belleza y 

serenidad en el paseo prodigando su culto. 

 

 

 

 
Caballo del Emperador Minghuang de Tang o 

Blanco brillando en la noche. 
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Paseando caballos. 
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Wang Wei (701-761) pertenece a la corriente de pensamiento del 

budismo chan o zen que heredaría de su madre, aunque también 

cultivaría las enseñanzas del daoísmo.  Conocido igualmente por el 

seudónimo literario de Mojie que es la trascripción china del nombre de 

un famoso budista indio del siglo V a. C.  Natural de Taiyuan provincia 

de Shanxi, era hijo de un magistrado y por lo tanto de familia 

acomodada.  Desde los ocho años es conocido por sus escritos, a los 

veintidós años pasa el examen para entrar en la academia de letrados 

ocupando el cargo de Asistente de la Administración para la Música en 

la entonces capital Xian, llegaría a ser Secretario Superior de la Oficina 

de la Cancillería Imperial.  Compaginará en su vida la doble vertiente de 

funcionario en servicio a la sociedad y ermitaño enamorado de la 

naturaleza, el ruido de lo mundano y el silencio de la soledad, el poder 

de la corte y el arte en su estado más puro. 

Visitando a un amigo se paró a escuchar a una orquesta a punto 

de tocar.  Sonrió tras escuchar un breve lapso de tiempo y le 

preguntaron la razón, a lo que contestó que la pieza que estaban 

tocando era la Danza de las túnicas del arco iris, el primer compás del 

tercer movimiento.  Los escépticos preguntaron a los músicos para 

verificar sus palabras a lo que contestaron que tenía razón.8  Esta 

anécdota demuestra que sus conocimientos en música justificaban 

sobradamente el puesto oficial que ocupaba. 

Con las revueltas de An Lushan (755-763), fue capturado, 

quedándose con los rebeldes ante los que fingió ser mudo y tomó 

además un producto que le provocaría una disentería, causando baja 

en sus tareas oficiales.  Al ser restaurado el poder imperial fue 

encarcelado durante un breve periodo de tiempo, acusado de 

colaboracionista, pero gracias a su hermano y a un poema que escribió 

en los muros del monasterio en el que guardó reclusión y que relata su 

desgracia y su fidelidad imposible de mostrar con las revueltas, fue 

perdonado. 

                                                
8 Pág 161 “Notes sur ce que j´ai vu et entendu en peinture. Ver bibliografía. 
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Gran poeta, pero también pintor y músico.  Pasó largos períodos 

de retiro en su casa de Lantian, al sur de Xian, por donde corre el río 

Wang, allí encontró la paz necesaria tras la temprana muerte de su 

mujer cuando el poeta sólo contaba treinta años, no volvería a casarse.  

A los cuarenta años murió su mentor el príncipe Ning y al cumplir los 

cincuenta su madre, muertes todas ellas que lo sumieron en profundo 

pesar, a los sesenta moriría él.  

La contemplación del río Wang da origen a su obra de poemas 

más significativa: Poemas del Río Wang que consta de veinte cuartetos y 

que caligrafía en una pintura de dicho paraje describiendo cada uno de 

los lugares presentados en la pintura, auténtico ejemplo de la poesía 

hecha pintura y la pintura poesía.  La pintura se conoce como “Casa de 

campo en Wangchuan”, destruida probablemente durante la 

persecución del budismo, sobrevivieron algunas versiones, de una de 

ellas se realizó un grabado en piedra en 1617 pasando a ser el mejor 

testimonio de la obra.  El grabado mide 30,4 por 492,8 cm y se 

encuentra en la Universidad de Princeton de Estados Unidos.  Sin 

embargo en estas páginas vamos a disfrutar de una versión realizada en 

la época Ming y que se encuentra en la ciudad de Colonia en Alemania 

por transmitirnos mejor los detalles formales que nos adentran en la 

singularidad de la obra. 

Tenía, en dicho paraje, su cabaña en la que practicaba períodos 

de ayuno acompañado únicamente de su tetera, un mortero para las 

hierbas, algunos libros y una hamaca.  Aquel entorno originó otros 

rollos de paisajes envueltos siempre en un halo espiritual, realizados 

con tinta, exentos de color pero sugeridos en los múltiples matices y 

con un trazo ágil que traducía directamente su mundo interior, que 

nace de la contemplación y los largos paseos por la montaña y los 

bosques, en soledad o con su íntimo amigo Pei Di (siglo VIII). 

Es un maestro creando atmósferas para pintar sus poemas o para 

escribir sus paisajes.  Paisajes que si bien eran realistas, eran sobre 

todo el espejo de su alma.  Quedan en ellos el silencio vacío de la 

meditación chan.  Dice la leyenda que según estaba pintando un paisaje 
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cayó dentro de él perdiéndose en el horizonte del mismo, tal era la 

comunión, tal la misma identidad.  Es este un sentimiento que con una 

belleza y profundidad incomparables nos trasmite Marguerite 

Yourcenar en su cuento “Cómo se salvó Wang-Fo”, nos dice que “el rollo 

de seda pintado por Wang-Fo permanecía sobre una mesita baja.  Una 

barca ocupaba todo el primer término.  Se alejaba poco a poco, dejando 

tras ella un delgado surco que volvía a cerrarse sobre el mar inmóvil… 

El emperador, inclinado hacia delante, con la mano a modo de visera 

delante de los ojos, contemplaba alejarse la barca que ya no era más 

que una mancha imperceptible en la palidez del crepúsculo… 

Finalmente, la barca viró en derredor a una roca que cerraba la entrada 

a la alta mar, cayó sobre ella la sombra del acantilado, se borró el surco 

de la desierta superficie y el pintor y su discípulo desaparecieron para 

siempre en aquel mar de jade azul que Wang-Fo acababa de inventar.” 

A él se debe un “Tratado sobre paisaje” (shanshui lun) muy 

conocido y valorado, en el que subraya la idea como guía para el pincel, 

enumera las proporciones justas entre los componentes de un paisaje y 

lo que debe ser o no visible teniendo en cuenta la distancia a la que se 

encuentran los objetos dentro de la composición.  Expone que es 

necesario establecer lo claro y lo oscuro, lo concreto y lo que fluye, las 

relaciones recíprocas, ni muchos ni pocos elementos, encontrar la 

medida y la distancia, que el vacío se instale entre lo cercano y lo lejano 

o entre la montaña y la corriente del río.  Dedica igualmente una 

detallada descripción para cada elemento del paisaje si hay lluvia o 

después de ella, si es al amanecer o en el crepúsculo, así como para 

cada una de las estaciones del año.  Por ejemplo en otoño el cielo es del 

color del jade blanco, en verano los altos ramajes tapan el cielo, en 

primavera todo se recubre de brumas y nieblas y en invierno es la nieve 

la que ocupa toda la tierra9.  Todo ello nos habla de una observación 

pormenorizada, de una persona sensible a todos los registros de una 

naturaleza que busca sentir más que comprender, sensibilizarse a ella, 

pero sobre todo a los cambios que experimenta, a su constante 

                                                
9 Textos traducidos por François Cheng en su obra “soufflé-Esprit”. Ver bibliografía. 
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transformación, a la transmutación de los elementos para seguir su 

camino al unísono experimentando el dinamismo. 

Se han perdido sus obras originales pero por escritos posteriores 

se sabe que fueron famosos sus retratos de bonzos y personajes 

budistas, así como sus paisajes y flores que delatan su profunda 

compenetración con la naturaleza y la serenidad de sus actos, 

predominan los paisajes bajo la nieve.  Si bien se asocia su pintura con 

lo monocromo como iniciador de esa tendencia, existe la teoría que 

previamente trabajó la pintura coloreada como puente entre pasado y 

presente.  La tendencia monocroma probablemente la adopte siguiendo 

los pasos de Wu Daozi (701-792), a quien otros estudiosos atribuyen el 

inicio de la pintura monocromática, mientras que la segunda, más 

colorista, sea herencia de Li Sixun (651-716).  Su ánimo es 

especialmente sensible a la melancolía exenta de pasión como muestra 

el siguiente poema: 

Las montañas del otoño 

acogen la luz postrera, 

vuelan los pájaros 

en pos de los que partieron. 

A rachas destellan 

rayos esmeralda, 

y la bruma vespertina 

no tiene donde quedarse.10 

 

Ejemplo de su pintura monocroma es la obra “Aclarando tras la 

nevada”, de la que sólo queda una copia de un rollo original de Wang 

Wei que se conserva en el Museo Nacional del Palacio de Taipei. 

En las anécdotas históricas de Guo Ruoxu (siglo XI) encontramos 

la referida a Wang Wei (701-761) del que dice que llegó a ser conocido 

desde su infancia gracias a sus conocimientos literarios y a su 

inteligencia.  Era de carácter noble y tenía fe en los principios budistas.  

                                                
10 “Poemas del Río Wang” traducción de Juan Ignacio Preciado en ediciones del oriente y del mediterráneo, ver 
bibliografía. 
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Se instaló en Lantian donde gozaba del placer de la caligrafía y de la 

cítara al borde del agua y cerca de los árboles.  Sobresalía en la pintura 

de paisaje y personajes.  Los trazos de su pincel eran elegantes y 

poderosos, su estilo respondía tanto al pasado como al presente.  

Realizó sobre un muro de Qingyuan Si una pintura de la rivera del río 

Wang, con sus acantilados y montañas recogidas alrededor de las cimas 

escalonadas en las alturas, con nubes y aguas atravesándolo todo en 

un solo movimiento.  Incluyó un poema que dice:  

En este mundo he sido considerado equivocadamente un poeta, 

en mi existencia anterior, debí ser un maestro de la pintura, 

que no pudiendo desentenderse de lo que queda de ese hábito; 

he sido fortuitamente reconocido por mis contemporáneos. 

 

 

 

 
Colinas Huaizi, detalle de “Casa de campo en Wangchuan”. 
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Pabellón del Bambú, detalle de “Casa de campo en Wangchuan”. 

 

 

 
Bambúes, detalle de “Casa de campo en Wangchuan”. 
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Wangkou Villa, detalle de “Casa de campo en Wangchuan”. 
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Aclarando tras la nevada. 

 

 

Cinco Dinastías.   (907-960) 

El debilitamiento del poder imperial da lugar a la eliminación de 

los antiguos cuadros administrativos de las regiones militares, que eran 

hombres pertenecientes a la aristocracia y a las clases letradas.  
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Tendrán lugar elecciones democráticas para elegir a los generales, 

inspiradas en la popularidad, el valor militar y la autoridad conseguida.  

De esta manera hombres de la más baja condición social ascienden a 

puestos de primer orden.  El país dividido quedará constituido en cinco 

dinastías que van a ocupar grandes regiones naturales, afirmando sus 

valores autóctonos y desarrollando una economía autónoma bien 

relacionada con el exterior.  Es un tiempo en el que el norte será el más 

castigado y destruido por continuas revueltas, siendo el sur el que se va 

a ver beneficiado, gracias al desarrollo consolidado de la industria del 

arroz, de la seda y del té, así como el monopolio por parte del estado de 

la sal.  Se reparten tierras vacantes, se crean colonias militares, se 

establecen impuestos más justos, se reforman canales y diques, se 

confiscan los bienes de los monasterios budistas fundiéndose sus 

campanas y estatuas para hacer moneda. 

Los cinco estados sucesivos que gobiernan la parte norte del país 

dan nombre al periodo, pero al mismo tiempo son diez los reinos que 

detentan el poder en la zona sur del imperio Tang (618-907), no es una 

época larga pero sí fértil en el terreno artístico.  Si bien Guo Ruoxu 

(siglo XI) deja claro que en pintura narrativa y de personajes ninguna 

época posterior superará el periodo Tang (618-907), en pintura de 

paisaje y de pájaros y flores el nivel alcanzado por el periodo de Cinco 

Dinastías (907-960) y Dinastía Song (960-1279) será insuperable.  Es 

evidente que en el tiempo que sigue a la caída de la Dinastía Tang (618-

907) no existe el esplendor humano anterior y pocos episodios que el 

orgullo de las personas quisiera narrar.   

 

 

 

 

Xu Xi (siglo X)  Natural de Nanjing, desciende de un linaje de 

letrados de Jiangnan, localidad al sur de la provincia.  Dice Guo Ruoxu 

(siglo XI) que tenía una gran inteligencia, gustaba de una vida libre y de 

la nobleza de ser su propio maestro.  Excelente en la pintura de árboles 



 116 

y flores, de animales y peces, de cigalas y mariposas, de frutas y 

verduras.  Sus estudios llegaron a lo más alto, hasta  las mismas 

puertas de la creación, sus ideas son fruto de la antigüedad y de su 

tiempo.  En sus “Notas del Pabellón Cuiwei” dice que cuando utiliza el 

pincel no busca obtener efectos de color o de sombras con estúpidos 

juegos más o menos delicados. 

Maestro incontestable de la pintura de pájaros y flores ejerce una 

gran influencia en épocas posteriores.  Fue un letrado retirado cuya 

obra no ha sobrevivido.  La pintura que practica es exigente y difícil en 

tanto es necesario un largo y profundo estudio de la naturaleza, que 

conlleva largos años de aprendizaje para adquirir la variedad de 

técnicas y la destreza manual indispensable en la representación más 

banal de este tema. 

La obra “Flores y mariposa” es de un pintor anónimo atribuida a 

Xu Xi durante tiempo y que nos acerca a su estilo.  Realizada con tinta 

y color sobre seda, cristaliza un momento con una exquisita delicadeza 

describiendo la naturaleza de manera casi científica. 
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Flores y mariposa. 
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Peonía. 

Una obra anónima realizada a partir del estilo de Xu Xi, tinta y 

color sobre seda para un abanico redondo. 

 

 
Flores, de Ma Yuanyu que copia en 1673 una obra de Xu Xi. 
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Dong Yuan (907-962) gran maestro paisajista es natural de 

Nanjing en la provincia de Jiangsu, trabajó como oficial administrativo.  

Estudió exhaustivamente el estilo de Jing Hao (870-930) que 

representa, junto a su discípulo Guan Tong (siglo X), el estilo paisajista 

del norte, mientras Dong Yuan (907-962) y su discípulo Juran (910-

985) son representantes del estilo del sur. 

Con una técnica pictórica evanescente y mojada muy apropiada 

para los paisajes de lagos y ríos cubiertos de brumas, perfeccionó la 

pincelada corta y puntillista, tosca e indefinida que hace que sus 

paisajes vistos de cerca pierdan sentido, sin embargo al alejarse 

aparecen cautivadores e idílicos, con un aura de grandeza y 

personalidad.  Rara vez incluye el color en su obra, si acaso algún matiz 

de verde.  Composiciones que muestran corrientes de agua y lagos 

típicos de la zona cercana a Nanjing, que cuenta con innumerables ríos 

que alimentan el río Largo o Azul y esas brumas húmedas que ocupan 

los atardeceres.  Plácidos paisajes de agua que invitan a la 

contemplación apacible, paraísos para la reflexión en el dinamismo que 

provoca lo que aparece y desaparece entre las brumas sugerentes de los 

paisajes húmedos queridos y cultivados en China.  Crea una brisa en 

torno a sus paisajes que va a perdurar indefinidamente, va a constituir 

siempre un referente y paisajistas de todas las épocas volverán su 

mirada hacia su obra para retomar su hálito. 

Destaca su obra “Los ríos Xiao y Xiang” que plasman su maestría 

en la pintura de paisaje.  Cañas y hierbas crecen en sus riberas, casa 

de pescadores entre la tupida floresta, con redondeadas colinas al fondo 

que dan la impresión de un día soleado con una suave brisa que deja 

una tonalidad tenue en el agua.  Paisaje entrañable sobre seda con 

color y tinta que mide 50,2 por 140,8 cm, perteneciente a la colección 

del Museo del Palacio Imperial de Beijing.  La confluencia de estos ríos 

era un tema recurrente entre los letrados pues, además de su innegable 

belleza, cuenta la leyenda que en ellos se ahogaron las hijas de un 

mítico emperador ahogando así el dolor por la muerte de su padre, 

sentimiento sin duda encomiable en la época. 
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“Festival en provincias” que se encuentra en una colección 

privada es otro magnífico ejemplo de la obra de este pintor, que con una 

perspectiva suave del curso del río, muestra la actividad en torno al 

mismo como eje principal en las vidas de los chinos de todas las épocas, 

en esta ocasión utilizado para la comunicación entre sus gentes. 

 

 

 
Los ríos Xiao y Xiang. 

 

 

 
 Festival en provincias. 
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Juran (910–985) Natural de Nanjing es monje budista y gran 

maestro paisajista de la escuela de Jiangnan.  Tiene la capacidad 

manifiesta de transmitir las visiones de su espíritu.  En su mundo 

mental la realidad de los sentidos no tiene permanencia y toda 

existencia se encuentra en un perpetuo estado de cambio.  Tinta pálida 

y trazos líquidos crean imágenes de una sublimidad casi etérea donde 

sólo los caminos desiertos y las chozas vacías acercan el sentimiento de 

la presencia humana.  Junto con Dong Yuan (907-962) asientan la 

tradición del paisaje, serán estudiados y emulados por generaciones 

futuras hasta la saciedad, creando sin duda las bases del que será 

conocido como paisaje letrado. 

En palabras de Guo Ruoxu (siglo XI) es un hábil pintor de 

paisajes en los que el pincel y la tinta son ricos en matices y de gran 

elegancia. Excelente en los efectos de brumas y de vistas sobrevolando 

con grandiosidad montañas y ríos.  Tan sólo los árboles y los bosques 

escapaban a la perfección.  La Academia llegó a tener varias de sus 

obras en sus colecciones. 

La pintura “Retiro budista entre agua y montaña” ya contiene en 

sí misma lo esencial en todo paisaje, montañas y agua, árboles y rocas, 

abajo la tierra y el cielo arriba.  Son imágenes para la contemplación, 

teñidas, de una forma u otra, de la concepción búdica de la existencia.  

Las formas tienden a no estar delimitadas, nada parece totalmente 

certero, como si un viento o una nevada fueran a transfigurar lo 

aparente, sus pinturas parecen entrar en el ciclo de las estaciones y 

sumidos en su contemplación bien pudiera comenzar a llover dentro del 

paisaje.  La pintó con 70 años, ya al final de su vida y serenamente nos 

habla de ese paseo final en el que ya uno se deja sorprender, más que 

intentar analizar.  Se trata de un rollo vertical realizado con tinta sobre 

seda, mide 185,4 por 57,5 cm y se encuentra en el Museo de Arte de 

Cleveland. 

Su obra “Paisaje nevado” es sobrecogedora, imponentes las masas 

de montañas, tan sólo los árboles tiñen de vida el manto blanco que 

hace más evidente la soledad de quien está en el camino sin mayor 
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prisa por llegar a destino.  Esas casas escondidas que hacen del espacio 

intermedio un vacío infinito en el alma para en el mayor silencio 

elevarse inaccesibles las paredes que cobijan otro valle dando cabida al 

agua de la cascada que llega de su origen imperturbable y calma.  Se 

diría la mente del que contempla aspirando al vacío, permitiendo que lo 

más original aflore para presentar el dinamismo de lo que circula libre 

haciendo siempre camino.  Todo lo aparente cambia y la nieve dirías 

que lava la permanencia dejando en estado puro la idea.  Se encuentra 

en el Museo del Palacio Imperial de Taipei y la realizó con tinta y color 

sobre seda. 
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Retiro budista entre agua y montaña. 
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Paisaje nevado. 

 

Dinastía Song.   (960- 1279) 
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Los cambios con respecto a épocas anteriores son evidentes en 

todos los ámbitos de la vida, ya sea política, social o económica.  El 

general Zhao Kuangyin -emperador Taizu (960-976)- se hace con el 

poder gracias al apoyo de sus tropas, fundando la capital en Kaifeng, 

encontrará un imperio renovado y poderoso gracias al tiempo de 

transición de las anteriores Cinco Dinastías (907-960).  Veinte años 

serán suficientes para reunificar el territorio que quedará circunscrito 

dentro de sí mismo, sin codiciar ni Manchuria, ni Corea, ni Mongolia, ni 

Asia central.   

Esta dinastía queda dividida en un primer periodo o Song del 

Norte hasta 1127 al que le sucede Song del Sur hasta el fin de la 

dinastía (960-1279), con capital en Hangzhou, al sur del río Largo.  

Repliegue debido a los incesantes ataques de una parte de la población 

de Manchuria que consigue ocupar el norte del país.  Las continuas 

guerras van a debilitar la población, causando un alza en los precios y 

subida de impuestos, con una centralización del poder casi total los 

primeros ministros gobernaban casi en solitario, eclipsando al propio 

emperador, pero el declive fue imparable hasta que la invasión mogola 

acaba con el estado de cosas. 

La política la lleva un Consejo de Estado formado por entre cinco 

y nueve miembros, presidido por el emperador.  Consejo al que queda 

asociada una Corte de Académicos que redactan los textos oficiales.  

Las decisiones se toman después de deliberaciones, donde se exponen 

opiniones diversas, que el emperador sanciona o decide en última 

instancia.  Tres departamentos independientes recibían sugerencias, 

opiniones o quejas de funcionarios o simples particulares, siendo 

independientes y gozando de total inmunidad por parte del mismo 

emperador, garantizando así una cierta objetividad.  Es un hecho que 

proyectos y proposiciones de todo tipo, teniendo por autores personas 

de la más variada clase social, tuvieron salida bajo los Song (960-1279). 

La administración gana en simplicidad y queda dividida en tres 

departamentos: económico, milicias y secretariado que incluye la 

judicatura y el reclutamiento de personal. 
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Nunca los mandarines o letrados han gozado de tanto poder y 

reconocimiento, en este periodo se alcanza la mayor perfección en el 

sistema de concurso para acceder a la administración, que degenerará 

en las dinastías Ming (1368-1644) y Qing (1644-1912) pues frenarán 

más que favorecer la promoción social. El número de candidatos se 

multiplica sensiblemente. 

Wang Anshi (1021-1086) es un personaje indispensable para 

entender las profundas reformas de esta dinastía, convencido de que la 

justicia social aportará mayor fortaleza a su gobierno, empieza por 

establecer impuestos agrícolas más equitativos y controlar las compras 

masivas y el consiguiente almacenamiento que sólo enriquece a los que 

más tienen.  Sus reformas parten del sur del país donde el desarrollo 

económico ha provocado movimiento de bienes y de moneda, buscando 

el desarrollo de la producción y la mejora en la forma de vida, 

consiguiendo mayores bienes que revierten al Estado.  Instaura las 

milicias ciudadanas que descargan poder a los militares y crea escuelas 

públicas que favorecen el margen de reclutamiento entre las clases más 

bajas para la administración, que nunca han estado mejor retribuidos. 

Es un tiempo marcado por el espíritu de búsqueda, de invención 

y de experimentación que en el terreno militar lleva a progresos que van 

a modificar profundamente el carácter mismo de las guerras con 

repercusiones mundiales.  Además del desarrollo de la marina, es sobre 

todo el descubrimiento y perfeccionamiento del empleo de explosivos 

con fines militares los que cambian el curso de la humanidad.  También 

la minería crece rápidamente abriéndose numerosas minas sobre todo 

en las zonas más meridionales del imperio.  

Las ciudades empiezan a poblarse de mercaderes y artesanos que 

provocan el desarrollo urbano, haciendo que éstas se multipliquen por 

todo el país, se afianza la burguesía urbana y se desarrolla la economía 

monetaria.  La artesanía de la cerámica es una de las más favorecidas 

abriéndose hornos en numerosas ciudades sobre todo del sur, la 

técnica de la porcelana alcanza la perfección en piezas irrepetibles, 
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llegando a ser una de las glorias del país.  La movilidad de la población 

crece considerablemente con respecto a épocas anteriores. 

La población urbana marca la frontera con el campesinado, 

aparece esa sociedad letrada que menosprecia el ejercicio físico y pone 

toda su energía en el aspecto intelectual y contemplativo, la literatura, 

la pintura, la caligrafía, las colecciones de libros y de objetos de arte, la 

decoración de jardines ocupan su interés.  El texto impreso continúa 

con su evolución paulatina que en esta época ya ha progresado mucho, 

creándose obras que tratan todas las materias posibles y difundiéndose 

a un precio asequible para buena parte de la población. 

A nivel de pensamiento aparece la filosofía naturalista, se 

abandona el budismo y todos esos demonios, dioses o seres infernales, 

para dejar sitio al mundo visible.  Se vuelve la vista atrás y nace el neo-

confucianismo, la tradición china con sus clásicos, la armonía social y 

el orden político.  La nueva filosofía plantea la complementariedad y 

oposición de la noción de energía universal, el qi que está en el origen 

del yin y el yang, y el principio, li, de organización de las cosas y el 

universo que es fuente de moralidad, retomándose el estudio del Dao. 

Son las mujeres las que retroceden en esta sociedad en la que 

pierden muchos de sus privilegios.  Son ocultadas tras velos y sillas de 

manos cubiertas con cortinas cuando salían a las calles de la ciudad.  

Ni siquiera los médicos podían ver a sus pacientes mujeres que debían 

diagnosticar tan sólo examinando el pulso de una muñeca que aparecía 

entre cortinajes.  Enmascaradas estas prácticas en la modestia y en 

acrecentar la belleza a través de la imaginación, llegaron a vendar los 

pies de sus niñas, rompiendo los huesos y modelándolos en pequeños 

arcos que al andar pronunciaban movimientos de cadera muy 

sensuales a su parecer.  Moda que tuvo su origen primero en los 

lugares de diversión, para llegar a las familias más aristocráticas, que 

se diferenciaban así de las campesinas de pies grandes y pieles teñidas 

por el sol.  Es el orden social confuciano el que da primacía a la familia, 

que en el caso de la mujer es la del marido, debiendo fidelidad primero 

al padre, luego al marido y más tarde al hijo.  Debieron renunciar a la 
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propiedad en beneficio de los hombres del clan y aceptar la imparable 

tendencia hacia la reclusión de la mujer para asegurar el orden social. 

 

 

 

 

 

 

 

 

 

 

 

 

 

 

 

 

 

 

 

 

 

 

 

 

 

 

 

 

 

Fan Kuan (960?–1031?) cuyo verdadero nombre es Fan 

Zhongcheng, Kuan quiere decir magnánimo que siendo una cualidad de 
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su carácter por el que era conocido, lo adoptó como sobrenombre.  

Natural de Huayuan en Shaanxi que es tierra de montañas con altos 

picos entre los que creció, gustaba decir que en vez de tomar personas 

como maestros porqué no coger las cosas en sí mismas.  Daoista en sus 

creencias era un hombre de la montaña, a diferencia del esteta urbano, 

característico de la época, vestido con todo refinamiento que pudiera 

hacerse llamar eremita para añadir un toque inconformista a una 

identidad perfectamente civilizada.  El pintor que nos ocupa era, sin 

embargo, un hombre que vivía lejos de cualquier ciudad, vestido con 

túnicas bastas, alejado de las tendencias a la moda, amante del vino y 

del Dao o Camino, abierto y generoso, de maneras rudas y un tanto 

salvajes.  Un artista cuyo arte era admirado por su evocación al 

heroísmo, el coraje, la rectitud y la franqueza. 

Gran pintor de paisajes, la única obra que aún se conserva es 

considerada como una de las grandes obras maestras en el mundo, 

lleva por título “Viajeros entre montes y ríos”, es un rollo vertical de 

tinta sobre seda de 206,3 por 103,3 cm y se encuentra en el Museo 

Nacional del Palacio Imperial de Taipei.  Originariamente podría haber 

estado montado sobre un muro y se presenta al espectador con una 

formación de rocas poderosas y enormes que no facilitan la entrada ni 

invitan a ello.  Parece que sólo algún daoista convencido pudiera tener 

acceso, como el que se vislumbra en el centro del paisaje, que como él 

mismo eran viajeros aventureros que tenían a la montaña como 

santuario.  Pudieran ser las que habitaba y por las que vagabundeaba, 

en las que esporádicamente dormía, pescaba o cazaba, pintándolas 

como él aprendió a quererlas.  Llama la atención esa cascada estrecha 

que hace más inconmensurable la montaña, cayendo en la bruma que 

separa el primer plano de colinas de la inmensidad.  Mi Fu (1051-1107) 

dijo de esta obra que los ríos surgen de las profundidades y oscuros 

orificios pudiéndose casi escuchar su música.  La firma del artista se 

encuentra en la parte baja y a la derecha, escondida entre el follaje, 

dejando patente la insignificancia del hombre frente a la naturaleza y 

sin querer interferir en la armonía del paisaje, sentimientos propios de 
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su tiempo.  Refleja, de cualquier forma, el comienzo de una dinastía 

llena de voluntad y ambición, de una fuerza y un coraje indomables, 

seguros de sí mismos. 

En el Museo de Bellas Artes de Boston se conservan algunas 

pinturas pequeñas realizadas para abanicos como “Nieve al borde del 

Río” y “Árboles y rocas”.  Guo Ruoxu (siglo XI) comenta de él que su 

comprensión del principio interno de las cosas –li- facilitaba la 

comunión espiritual con la esencia de los objetos representados.  Su 

talento estaba fuera de lo común, su apariencia y maneras eran 

rigurosamente antiguas, se comportaba de manera grosera y era un mal 

educado.  Por naturaleza gustaba del alcohol y largas marchas por los 

caminos siendo bien conocido de los ancianos de los pueblos por los 

que pasaba. 
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Viajeros entre montes y ríos. 
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Nieve al borde del Río. 

 

 
Árboles y rocas. 
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Guo Xi (1001–1090) Natural de Wenxian en Henan, fue el pintor 

privado del emperador Shenzong (1068-1085) quien se caracterizó por 

una inteligencia muy sensible al arte, sirviendo de ejemplo para su hijo 

Huizong (1101-1125), y es que hay que tener en cuenta que la 

protección con la que destacaron el arte buena parte de los 

emperadores Song (960-1279) y por imitación la aristocracia en general, 

fue crucial en la realización de tantas obras maestras. 

Como teórico ha dejado uno de los más bellos e importantes 

tratados sobre pintura de paisaje titulado “Nobles mensajes de los 

bosques y los orígenes” (Linquan Gaozhi).  Su hijo completaría el ensayo 

con una introducción y notas sobre pintura, en él señala que la 

finalidad de la pintura de paisaje no es sino recrear fielmente la 

apariencia externa y la disposición que tiene la naturaleza, pero sin 

dejar de glorificar el orden imperial que corresponde a la forma terrenal 

del orden cósmico.  Añade que pintar es necesario, pues el hombre no 

tiene habitualmente al alcance de su mano ver y experimentar 

verdaderamente y en profundidad las realidades de la naturaleza, 

siendo la visión de ésta esencial para alimentar espiritualmente al 

hombre.  Si además observamos que el pintor que nos ocupa a quien 

sirve es al emperador, quien a lo largo de su vida sólo tendrá contadas 

ocasiones para disfrutar de la naturaleza fuera de su palacio imperial y 

prácticamente nunca de una forma íntima y tranquila, es decir sin 

escolta, sin músicos, servidores, guardas y todo el aparato de su corte, 

entendemos mejor que la admiración que profesaba el emperador por el 

pintor se basaba en la habilidad del artista para recrear el vasto mundo 

que él raramente vislumbraría. 

Destacan sus obras “Comienzo de la Primavera” que es un rollo 

de tinta sobre seda, cuyas medidas son 158,3 por 108,1 cm y “Pueblo 

de alta montaña” que se encuentran ambas en el Museo Nacional del 

Palacio Imperial de Taipei.  Se trata de una visión del flujo y desarrollo 

de la vida y del orden cósmico idónea para la mirada imperial, que no 

podía ser sino elevada y profunda.  El pintor debía considerar que una 

pintura para deleite imperial tenía que estar a la altura del más bello e 
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inspirador sueño que el emperador pudiera concebir y por lo tanto 

transferir a su quehacer diario.  La pintura de paisaje es una recreación 

del mundo a la altura de las miradas más elevadas, exigentes y 

comprometidas con el orden cósmico que el pensamiento filosófico 

establecía. 

“Árboles viejos” es una obra en color y tinta sobre seda de 34,9 

por 104,8 cm que pertenece a una colección privada y en la que se 

puede apreciar la sensibilidad más exquisita, más allá de la 

grandiosidad de las otras dos pinturas que pudieran socavar espacio a 

lo más delicado, en esta obra nos muestra esa finalidad que para él no 

podía descuidar el paisajista de descubrir la quintaesencia de la 

naturaleza. 

Guo Ruoxu (siglo XI) comenta de él que es letrado en la Academia 

de Pintura Imperial, destacando como pintor de paisajes y de bosques 

invernales, su ejecución es ingeniosa y rica, su composición profunda.  

Fue capaz de dar libre curso a sus aspiraciones.  De su tiempo él es el 

único incomparable. 

 

 

 
Árboles viejos. 
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     Comienzo de la Primavera. 

 

 

 



 136 

 

 

 
Pueblo de alta montaña. 
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Su Shi (1036–1101)  Es toda una personalidad de la historia de 

China, una de las más humanas y más seductoras.  Si bien nació en la 

provincia de Sichuan, en la localidad de Meishan que se encuentra a los 

pies del monte E Mei, monte sagrado tanto del budismo chino como del 

daoísmo y por tanto lugar de peregrinaje estético y espiritual, se le 

asocia a la población de Hangzhou.  Esta población al sur del río largo 

que tanto impresionara a Marco Polo es sin duda un paraíso en la tierra 

y se lo debe principalmente a este poeta, artista, calígrafo y refinado 

letrado que supo hacer de su lago un verdadero jardín con sus puentes, 

veredas y balcones para la contemplación, el paseo, la meditación y la 

charla entre amigos. 

La luz que se alza del lago ni es diablo ni inmortal 

La brisa es apacible, las olas quietas, un fulgor colma las aguas 

Y me sigue, como sombra luminosa, hasta el templo 

Pero, al llegar, desaparece y sólo veo el vacío inmenso11 

 

Es más conocido por su apodo Dongpo que quiere decir “Cuesta 

Este” y no es sino el nombre de un terreno que se le adjudica cuando 

contaba 45 años y en el que trabajará la tierra y construirá su casa, 

aunque su vida está llena de partidas y llegadas.  La primera vez que 

sale de su localidad natal lo hará junto a su padre y hermano para 

pasar el examen por el que obtendrá el título de Graduado de Palacio –

jinshi- pero la muerte de la madre los hace volver para guardar el 

estricto luto de varios años.  Empezará su carrera oficial como juez en 

Fengxiang y tres años más tarde es transferido a la Biblioteca Imperial, 

pero una vez más la muerte pone un paréntesis a su carrera al fallecer 

su joven esposa y luego su padre.  Con 32 años sale definitivamente de 

su tierra natal para trasladarse a la capital Kaifeng, modelo de la 

ciudad urbana de la época en la que comercio y artesanía ocupan la 

primacía que antes pertenecía a la aristocracia.  Supuesto que no era 

un gran adepto a las reformas sociales del ministro Wang Anshi (1021-

1086), como tantos letrados que ven peligrar muchos de los privilegios 

                                                
11 Poema de Su Dongpo en “Recordando el pasado en el Acantilado Rojo y otros poemas” ver bibliografía. 
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de las clases altas, llega a suscribir un escrito criticando el programa 

reformista que el emperador Shenzong (1068-1085) apoyaba.  Previendo 

las consecuencias pide el traslado a Hangzhou donde desarrolla la parte 

más lúdica de su vida. 

Una faceta suya que no debemos obviar es la cocina, llegó a 

confeccionar recetas que han llegado a nuestros días como la del cerdo 

y la del pescado que llevan su nombre.  Gran conocedor de las hierbas 

medicinales que utilizaba en sus condimentos, logró hacer de la cocina 

uno de sus placeres más refinados.  Haciéndose acompañar también del 

vino que resultó ser un aliado en muchos momentos de creatividad.  

Además fue considerado un gran catador de tés con los que disfrutaba 

saboreándolos en su justo punto.  En una ocasión le preguntaron cómo 

siendo tan diferentes el té y la tinta podía gustar tanto de ambas 

disciplinas, ya que el mejor té debe ser claro y la mejor tinta bien negra, 

el té fuerte y saborearlo fresco, la tinta líquida y cuanto más añeja 

mejor, pero Dongpo no tardó en responder que el mejor té y la mejor 

tinta tienen ambos una excelente fragancia y esa es su virtud, ambos 

son firmes y ese es su carácter y al igual que las personas que merecen 

la pena, pueden ser diferentes en cuanto al color de la piel, bien guapos 

o feos, pero su virtud y su conducta son las mismas, son las que 

prevalecen y las que hay que tener en cuenta. 

A la muerte del emperador es promovido en su carrera oficial 

debido al apoyo que los letrados eminentes encontraron en la 

emperatriz regente, volvería entonces a la capital como letrado de la 

Academia Hanlin.  Pero no tardaría en pedir el traslado a Hangzhou 

como Gobernador deseoso de encontrar la libertad de expresión que 

cerca de la corte se hacía impensable.  Le seguirán otros traslados 

supuesto que los cargos oficiales no duraban más de tres años.  Con el 

nuevo emperador volverá a caer en desgracia y sus puestos son cada 

vez más hacia el sur, llegando a la isla de Hainan cuyo clima húmedo 

termina siendo penoso para su salud, llegó allí sólo con su hijo, pues su 

segunda esposa también moriría y su concubina cinco años más tarde, 

cuando contaba Dongpo 61 años.  La edad, la miseria y el clima de la 
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isla hacen estragos en su salud y aún cuando tres años más tarde el 

nuevo emperador Huizong (1101-1125) que pasará a la historia como el 

mejor dotado artísticamente, le restituye y autoriza a que se instale 

donde desee, ya es demasiado tarde pues fallecería ese mismo año. 

Su pensamiento lo ocupó el budismo chino o chan que su madre 

como ferviente seguidora le inculcó desde niño al ocuparse de su 

educación durante los primeros años de vida, sin embargo con el 

tiempo también profundizó en el pensamiento daoísta y en el neo-

confucianismo de la época que le hacía proclive a un humanismo tanto 

moral como cultural, agudizando el espíritu curioso del letrado de la 

época que aparca la austeridad en aras de ese otro espíritu crítico y 

enciclopédico.  Gustaba de fabricar píldoras de la inmortalidad en lo 

que extremaba sus cuidados y dedicación, no así en su forma de ser y 

conducirse en sociedad.  Era una persona carismática, abierta y buen 

conversador, a la vez que dejaba entrever una inocencia y frescura 

propias de un niño. 

Sus escritos sobre estética han dado pie a teorías aún hoy 

vigentes, contribuyendo a desvincular la pintura de la apariencia formal 

y el parecido con el modelo, atribuyendo el valor más alto al espíritu y a 

las exigencias de la energía interna que hacen de la pintura un proceso 

espiritual en el que el objeto de la obra y el pintor se identifican hasta la 

confusión de uno con otro.  Reacio a cualquier imposición del exterior 

que forzara el discurrir de su pensamiento, se identifica con el principio 

inherente de organización de las cosas y el universo o li. 

En su pintura destacan los bambúes de los que decía que si 

cuando los pintaba omitía las secciones características de estas plantas 

no debían extrañarse los espectadores de su obra, pues eran bambúes 

nacidos de su corazón y no los que sus ojos se habían limitado a 

observar en la naturaleza.  Las rocas, los árboles pueblan sus pinturas, 

sus pinceladas hablan de su carácter que más de uno lo ha tachado de 

raro al contemplar su obra.  La pintura “Roca junto a árbol viejo” está 

realizada con un pincel casi seco mostrando la aspereza y no la belleza 
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fácil, alejándose de la pintura cortesana y buscando lo que queda dicho 

sin esfuerzo aparente alguno. 

“Bambúes” que se encuentra en el Museo Nacional del Palacio 

Imperial de Taipei es un claro ejemplo de exquisita sensibilidad puesta 

al servicio de la pintura, comunión total con el objeto representado en el 

que la suave inclinación de la rama la conduce la respiración de su 

energía interna en el presente en el que Dongpo se convirtió en bambú. 

 

 

 

 

 

 

 

 

 

 
Roca junto a árbol viejo. 
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    Bambúes 
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Mi Fu (1051–1107) qué decir de un hombre que lo fue todo, 

excelente calígrafo, magnífico pintor, gran poeta y todo ello sin dejar de 

ser un vividor apasionado que le llevó a viajar e interesarse por todas 

las curiosidades llegando a juntar grandes colecciones de objetos de 

gran valor y lo que es más importante, grandes amistades, actuó como 

mecenas con compañeros de profesión, además de escribir sobre arte 

no sólo como compilador sino como ensayista y pensador.  Preservando 

su personalidad que, cultivó con ahínco y sin desfallecer hasta el final 

de su viaje por la tierra, lo que le valió el título de extravagante y raro.  

En su hijo encontró un gran continuador de su trayectoria, como viene 

siendo el caso de más de un artista letrado. 

Natural de Hubei en el norte, se consideró, sin embargo a sí 

mismo del sur, donde vivió gran parte de su vida y actuó como tal 

siendo menos rígido y más abierto, más espontáneo, menos aristócrata 

y más dado a los profundos placeres de la vida.  Con 20 años comenzó a 

trabajar en la Biblioteca Imperial, pero llegaría a ocupar muchos otros 

cargos en diferentes ciudades, con 52 años es nombrado Doctor de los 

Sacrificios Imperiales por su maestría en caligrafía y Decano de la 

recién creada Academia Imperial de Pintura y Caligrafía, aunque debió 

ser destituido por un exceso de franqueza, sustituyéndole su hijo.  Fue 

entonces nombrado Jefe de Asistencia del Consejo de Ritos pero al cabo 

de tan sólo un año es trasladado a Jiangsu donde fallecería al poco de 

llegar.  Conocedor del daoísmo que practicó, adepto del budismo que 

asimiló y un gran confuciano. 

Es necesario abrir un paréntesis para hablar de la Academia 

Imperial de Pintura y Caligrafía, porque si bien existía la de caligrafía ya 

con anterioridad, es el emperador Huizong (1101-1125) quien va a 

ampliarla por primera vez con la pintura, al promocionarla y situarla 

por encima de los otros trabajos manuales, otorgando al pintor el 

mismo rango que el de calígrafo o poeta.  Y a sí mismo se ve como 

modelo a seguir pues es un gran calígrafo, pintor y poeta, más allá de 

su cargo como emperador, otras personalidades de su propio clan lo 

serán también.  Exigió, así mismo, al pintor el estudio de la caligrafía y 
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la poesía, y a la pintura que fuera en primer término realista insistiendo 

en el estudio atento de la naturaleza, en segundo lugar respetuosa con 

el pasado estudiando la tradición pictórica y alentando así el 

coleccionismo y por último llevar a cabo un ideal poético en pintura al 

hacer de ésta el mejor poema visual.  Aquí nace la Triple Perfección, la 

pintura con su caligrafía y su poesía que constituyó el ideal del artista 

letrado, sin superponer una disciplina sobre otra sino haciéndolas 

interaccionar.  Aunque paradójicamente es en este punto cuando puede 

considerarse que los horizontes de la pintura se limitan, es este el 

punto álgido en el que se da nombre a lo que ya existe, ese letrado que 

cultiva las tres disciplinas amén de tener una carrera oficial digna y que 

sin ir más lejos en Mi Fu se encuentra un más que digno representante 

junto a otros contemporáneos suyos, en él ya se da la Triple Perfección 

y su pintura tiene todo lo que exige la voluntad imperial, destacando 

como esteta a través de sus escritos. 

Mi Fu es un hombre exigente que no se conforma con la amistad 

y trato del común de los mortales, exige al amigo lo que a sí mismo y 

por eso sólo se encontrará a gusto con quien cultiva su mente y trabaja 

con éxito las disciplinas más exigentes.  Considerado como excéntrico 

por esas actitudes suyas en las que prevalece la verdad y la 

autenticidad de sentimientos, sin someterse a las formas y criterios 

sociales sino, bien al contrario, utilizando el fuera de tono para no 

doblegar la energía y el espíritu de un momento o una obra, de una voz 

o una caligrafía.  Situaciones absurdas en las que se envolvió y envolvió 

a otros dificultaron una carrera oficial sin sobresaltos, se vio alejado de 

la corte en más de una ocasión e invitado a dejar el puesto en otras, si 

bien encontró el amparo de mujeres influyentes, como la propia 

emperatriz o su madre, de familia aristocrática, que suavizaron y 

apadrinaron muchos de sus movimientos oficiales.  Todo ello contribuyó 

a ser considerado por sus semejantes como altivo y vanidoso, pagado de 

sí mismo, de una personalidad incómoda y hasta de loco, sin embargo 

su inteligencia no dejó nunca que llevara al extremo actitudes que le 

hubieran llevado a situaciones sin vuelta atrás, siempre evitó lo peor 



 144 

prevaleciendo su carácter puro y su genialidad.  De voluntad tenaz, 

encaminado siempre hacia su objetivo con una obstinación maníaca, es 

sin duda una de las características que más marcan su carácter según 

N. Vandier-Nicolas12 

Se casó con una mujer noble con la que tuvo trece hijos, de los 

cinco varones sólo sobreviven a la niñez los dos mayores y de las ocho 

mujeres tan sólo verá casadas a dos, eso sí cuidó siempre con mimo sus 

asuntos familiares eligiendo sabiamente a sus yernos y no poniendo en 

situaciones de peligro a los seres de su clan con actuaciones nefastas 

que se hubieran llevado por delante a familiares directos.  Demostró ser 

un buen confuciano en lo referente a los deberes familiares. 

Gran calígrafo desde su niñez, a la pintura dedica los últimos 

años de su vida, recogiendo la tradición de Wang Wei (701-761) con sus 

variaciones en las tonalidades de la tinta,  pero imprimiendo a sus 

obras su propia personalidad al incorporar el trazo puntillista en sus 

paisajes brumosos y húmedos.  Le hace un bucle a la evolución del arte 

volviendo su mirada a la naturaleza como ya Wang Wei (701-761) 

exigiera al artista, pero también estudiando en profundidad a sus 

antecesores en el tiempo, imprimiéndose de su sensibilidad y técnica, 

tan sólo para hacerse con su propio estilo y dejar en su obra su 

personalidad, algo que exigía igualmente a sus contemporáneos en vez 

de dejarse llevar servilmente por la huella de los maestros.  La 

pincelada con la que hace escuela es “el punto” en sus múltiples 

variedades, que dejando entre sí el tono del papel como venas por las 

que corre la energía de la obra, otorga a la pintura movimiento que 

confunde en las distancias cortas pero aclara la visión según uno se 

aleja de la obra, una visión nueva en la movilidad y sensación de lluvia, 

pues parece prestar al conjunto la perenne humedad de esos paisajes 

del sur que tanto le encandilaran por la sensación de estar ante las más 

sugerentes mutaciones propias del origen y evolución de la naturaleza, 

el yin y el yang en acción ante lo cambiante que sella una experiencia 

única en el observador atento. 

                                                
12 Autora de un excelente estudio sobre el artista del que nos hacemos eco, ver bibliografía. 
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Sus obras de pintura han perdurado en número muy escaso, no 

así las de caligrafía que han sido valiosos tesoros de muchas 

colecciones.  Sus pinturas en cambio ya fueron desapareciendo al poco 

de morir el artista, se dice incluso que pudieron ser quemadas por él 

mismo, como poemas y otros objetos queridos por él antes de irse 

definitivamente. 

Su temática, que heredará su hijo haciendo el estilo “Mi” conocido 

y estudiado hasta el día de hoy, son las montañas entre brumas y 

nieblas, cuando la lluvia está apunto de caer, esa lluvia que hace del 

terreno el mejor para el cultivo y por lo tanto bienhechor y grato, 

portador de buen augurio y de riqueza, e ideal para ofrecer hecho 

pintura a los funcionarios letrados que inmersos en su función oficial se 

contagiarían de las condiciones óptimas para el cultivo y la buena 

administración de los recursos. 

Como historiador y crítico de arte dejó dos obras importantes, 

una “Historia de la Pintura” (Hua shi) y una “Historia de la Caligrafía”.  

En ellas hace una recopilación de las obras sobresalientes de su tiempo, 

extremando los cuidados para diferenciar las copias de los originales.  

Teniendo en cuenta la proliferación de copias de los más grandes 

artistas del pasado en el respeto al maestro y la tradición, quizás en 

demasiadas ocasiones enmascarando el respeto para tomar la senda de 

lo ya resuelto, actitud que Mi Fu criticó hasta la extenuación y la 

impertinencia echando al traste con más de una colección.  No puede 

decirse que fuera del todo objetivo en sus apuntes de obras y autores, 

dejándose llevar por su propia visión y el interés de los suyos, 

adentrándose en descalificaciones fuera de contexto que llegaron a 

hacer mucho daño, sin embargo y teniendo en cuenta la acritud de sus 

juicios no deja de tener una vista privilegiada y un discernimiento 

esencial para hablar del arte de su tiempo. 

En su colección particular destaca una obra como la más 

preciada, se trata de una pintura de Gu Kaizhi (345-406) titulada 

“Vimalakirti con su hija celeste y los genios voladores”.  El mismo título 

lleva el sutra que habla de la figura de Vimalakirti, seguidor laico de 
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Buda que aún rico y permaneciendo en la tierra sigue la senda de la 

Iluminación, resaltando la idea de que la vida monástica no es el único 

camino de elevación, discurso que llegó a gozar de gran popularidad.  

También tuvo el privilegio de tener entre sus joyas, y por lo tanto 

contemplar y contagiarse a placer, caligrafías de Wang Xizhi (303-379). 

A grandes rasgos un sabio que no dudó en venerar y postrarse 

ante una roca apreciando su inusitada belleza aún a riesgo de 

irreverencia por ponerla a la altura de personalidades presentes, que 

vistió en ocasiones con ropas de la pasada dinastía Tang (618-907) sin 

asumir el ridículo o que llevaba hasta la manía sus obsesiones por la 

limpieza, no se ha dudado en atribuírsele la categoría yi, aquella que es 

inimitable, que directamente bebe de la pureza espiritual. 

Sus obras están en colecciones privadas. 

 

 
Montañas y pinos en primavera. 
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Montañas y río. 

 

Su hijo Mi Youren (1075–1151) creció rodeado de los tesoros más 

preciados que un letrado puede aspirar siquiera a ver, su educación 

podemos imaginar fue la más cuidada y con acceso a toda la 

información y el mejor maestro en la persona de su mismo padre.  

Como hijo supo seguir los estrictos deberes que el confucianismo 

estableció al fundar en esta relación la pertenencia más natural de todo 

individuo al mundo, relación de la que surge la reciprocidad y la 
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confianza que comparten otros sectores sociales como el soberano con 

respecto al súbdito o la humanidad con respecto al Cielo. 

Como artista sigue la estela de su progenitor consolidando el 

estilo “Mi”, también es digno representante como él del carácter de los 

artistas de este período, tan exuberante del mejor arte, y que en su 

comprensible plenitud interior reprochan que, conociendo el mundo su 

talento y disputándose sus obras como lo hace todo el que puede, son 

escasos los que entienden su trabajo, si no poseen sabiduría y se 

entregan a la contemplación admirativa del pasado sólo por el lustre 

que otorga el tiempo, su obra permanece indescifrable.  Si bien no les 

llegaría a afectar en demasía cuando, cruzando sus piernas como los 

monjes y despojándose de toda contingencia terrenal y en el olvido de 

toda preocupación, se unen a la inmensidad del vacío y se identifican 

con su flujo para recibir el mejor estado en el que pintar.  Sin embargo 

demuestra esa preocupación por el espectador como parte indisociable 

de la obra de pintura, tan característica de esta sociedad. 

Al igual que su padre fue él también capaz de superar a sus 

maestros, es su obra rechaza todo lo anecdótico y superfluo para 

adentrarse en el movimiento que imprimen las brumas y las nubes que 

ocupan sus pinturas.  La técnica de los “Mi” consistía en la 

construcción de las escenas a base de puntos más aguados que secos 

sobre papeles semi-absorbentes, sin ocuparse demasiado de los 

detalles, movían el pincel con mucha audacia y abandono, logrando una 

alternancia muy rica entre la pesadez de la montaña y la ligereza de las 

nubes o la oscuridad y la claridad, logrando esa atmósfera o 

sentimiento que recibían del paisaje.  El padre se mantiene más en la 

coherencia y la medida, el hijo va a imprimir a sus paisajes una 

grandeza más solemne enalteciendo la visión inspiradora. 

Su obra “Montañas con nubes” cuya técnica es tinta y color sobre 

seda, mide 43,4 por 194 cm y se encuentra en el Museo de Arte de 

Cleveland. 
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“Vista de Xiaoxiang” en una colección particular es también 

ejemplo de humedad y composición contrastada que nos acerca a su 

estilo. 

 

 

 

 

 

 
Montañas con nubes. 

 

 

 

 

 
Vista de Xiaoxiang. 
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Li Gonglin (1041-1106) natural de Tongcheng en la provincia de 

Anhui, es representante de la aristocracia letrada, incluso pretendía 

descender de la familia imperial de Tang (618-907), tenía una relación 

muy estrecha con Su Shi (1036-1101), Huang Tingjian (1045-1105) –

gran calígrafo- y Mi Fu (1051-1107).  Pasó el nivel más alto del examen 

oficial con holgura a los veintiún años, por lo que se le pronosticaba un 

futuro brillante en el mundo burocrático, sin embargo y tras un retiro 

en sus queridas montañas de Longmian (Dragón durmiente) que 

prolongó durante casi una década, prefirió puestos intermedios para 

establecerse con cuarenta años cumplidos en la capital ocupando 

cargos sin mucha responsabilidad y dedicando el mayor tiempo posible 

a la pintura.   

Su pintura es una de las maravillas del arte del retrato, 

destacando en la figura tanto budista como daoísta.  Ferviente seguidor 

de Gu Kaizhi (345-406) estudió también con meticulosidad la obra de 

Wu Daozi (701-792) y Han Gan (720-780), añadiendo de su cosecha y 

eligiendo lo mejor de cada cual, es desde luego una excepción dentro de 

la corriente paisajista de la dinastía Song (960-1279), mostrando un 

camino nuevo en la representación de paisajes.  Sin duda fue un letrado 

de talla que supo permanecer cercano al aparato imperial, capaz de 

cuestionarse la realidad de su tiempo sin alejarse de las clases sociales 

más bajas, de hecho en sus obras aparecen personajes reales con 

quienes trató y convivió, lo que no era frecuente en su época. 

Por orden imperial debió realizar un gran número de copias de las 

más importantes obras del pasado, demostrando su capacidad para la 

minuciosidad en un trabajo humilde para su talento, difícil y muy 

esclavo, sin embargo a cada pintura supo dotarla de las enseñanzas de 

su tiempo que no dejaron de provocar y cuestionar los planteamientos 

de su sociedad.  Relevante en este campo es su obra “Caballos 

pastando” que agrupa a más de mil doscientos caballos y ciento 

cuarenta jinetes, un rollo horizontal con unas dimensiones de 46 por 

429 cm, realizado con tinta y color sobre seda, guarda esta obra el 

Museo del Palacio Imperial de Beijing. 
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Destaca de manera especial su obra “Cinco caballos ofrecidos 

como tributo”, se trata de un rollo con el retrato de cinco caballos y sus 

respectivos palafreneros, animales que fueron ofrecidos a la corte Song 

(960-1279) entre 1086 y 1089 por países extranjeros, como así lo 

demuestran quienes llevan de la rienda al caballo, vestidos con la ropa 

característica de su país de origen.  Realizados con tinta y trazo sin 

decoración ni color, pero sí con un finísimo detalle que muestra la 

fuerza del caballo y la importancia de las relaciones diplomáticas en el 

intercambio de un animal tan apreciado ya fuera en tiempos de guerra 

como de paz.  Podía el pintor pasar días enteros observando los caballos 

en las cuadras imperiales, llegando a estar tan abstraído y ensimismado 

que no era consciente si alguien le hablaba.  En el manejo de la línea se 

acerca a la obra de Wu Daozi (701-792), con ella otorga movimiento y 

aún más dentro de ese dinamismo que relaciona cada rincón de la obra, 

marcando la realidad tal cual, pero sin quedarse en lo externo de los 

elementos, sino dejando patente su compromiso con la energía interior 

y la fuerza latente. 

“Casa de campo en la Montaña” es la obra de paisaje que, aunque 

perdido el original, ha trascendido como testimonio de un viraje en el 

caminar de los paisajes que tanto protagonismo alcanzaron en esta 

dinastía.  Se trata de un rollo horizontal de tinta sobre papel de 29,9 

por 364,6 cm del cual se guarda una copia en el Museo del Palacio 

Imperial de Beijing.  En su origen el artista debió pintar dos obras, una 

de ellas era el estudio previo que realizara para la obra final, la copia 

que se maneja es de dicho estudio.  Su obra final llevaba un colofón de 

Su Shi (1036-1101) y un prefacio además de veinte poemas de Su Che, 

hermano del anterior,  poemas que profundizaban en cada una de las 

escenas que separadamente componían el rollo.  Copia de la obra final 

se conserva en la Villa I Tatti de Settignano.  Dicha obra final tiene 

grandes similitudes con la pintura de Wang Wei (701-761) “Casa de 

campo en Wangchuan” que como hemos visto lleva también inscritos 

sus veinte poemas, de Li se llegó a decir en su tiempo que era la 

reencarnación de Wang, siendo este último un letrado mitificado para la 
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sociedad Song (960-1279) que veía en él el paradigma del hombre 

completo y sabio. 

Profundamente innovadora la pintura “Casa de campo en la 

Montaña”, teniendo en cuenta que por primera vez se trata de un 

paisaje autobiográfico, pues nos muestra la composición de su propio 

jardín privado y sobre todo a él mismo junto a sus amigos en diferentes 

entornos del mismo disfrutando e inmerso en la diversas actividades 

propias de cada ambiente.  Su jardín en plena naturaleza que emerge 

de la montaña posee una composición que se aproxima a la cartografía 

de su tiempo y que prescinde del cielo, siendo este un espacio casi 

imprescindible en el común de los paisajes.  Teniendo en cuenta que las 

pinturas hasta este momento eran para la contemplación de un amplio 

público incluido el emperador y altas personalidades del entorno social 

y político, y que las referencias a una vida concreta y propia pudieran 

entenderse como una salida de tono, la presencia del pintor en su 

jardín junto a sus amigos mostrando su vida era sin duda toda una 

novedad que era necesario asimilar. 

Innovación que encontró seguidores sin número, primero entre 

los mejores pintores de la siguiente dinastía que transitaron este 

camino para expresar su aislamiento entre quienes invadieron su 

pueblo, dejándose mostrar en sus pinturas como eremitas, en grutas, 

en sus jardines o en solitaria contemplación.  También las dinastías 

Ming (1368-1644) y Qing (1644-1912) dieron excelentes obras de arte 

revelando la privacidad de sus vidas y entornos. 

El porqué llegaría a una pintura tan personalista bien puede 

deberse a su añoranza en medio de la gran ciudad, con su actividad 

febril y sus continuas intrigas, por esa vida retirada de la que supo 

gozar durante toda una década, aunque quizás la razón profunda esté 

en mostrarse como una persona cuya identidad está más cerca del 

retiro que del debate político que, no era ilógico pensar pudiera llegar a 

acarrearle enemigos en las altas esferas, como a su buen amigo Su Shi 

(1036-1101), tomando de esta manera distancia frente a cualquier 
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posicionamiento que distorsionara su puesto oficial en la capital, como 

nos transmite Robert E. Harrist en su estudio sobre esta obra. 

El jardín protagonista de esta obra hay que situarlo en un tiempo 

en el que se construyen los más importantes jardines de todos los 

tiempos en la historia de China, jardines que reflejaban no sólo un 

gusto estético determinado sino la posición del propietario respecto a la 

filosofía, la moral y la política, nos habla de sus preferencias literarias, 

religiosas e históricas.  En ellos se despliega una actividad que 

responde a la forma y al contenido de toda una vida dedicada a la 

reflexión, las artes, la contemplación, las amistades, la conversación, la 

sabiduría en la espera y el reconocimiento de uno mismo en su entorno 

y su tiempo.  Comprenden además tales entornos, tierra para el cultivo 

del que poder vivir en un momento concreto de la vida de un letrado 

siempre a expensas de los vaivenes sociales y por lo tanto ofrece una 

alternativa a la vida oficial en la que las intrigas bien pudieran encubrir 

una vida. 

Esta pintura más que un paisaje recrea un jardín y por ello se 

aleja de una clasificación aparente.  Los nombres para los diferentes 

rincones nos transmiten su fe budista, su gusto por la filosofía chan, los 

lugares donde él mismo se sitúa nos dice que su vida no se reduce a su 

cargo oficial, que es más rica y compleja, posee una alternativa a la que 

recurre para cargar de verdadero sentido a su ser. 
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Pabellón de los juncos, detalle de “Casa de campo en la Montaña”. 

 

 

 

 
Acantilado, detalle de “Casa de campo en la Montaña”. 
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Salón de la Tinta, detalle de “Casa de campo en la Montaña”. 

 

 

 
Arroyo Magpie, detalle de “Casa de campo en la Montaña”. 
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1.-  Cinco caballos ofrecidos como tributo. 

 

 

 

 
2.- 
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3.- 
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Ma Yuan (1172–1225) pertenece a la familia más célebre de la 

dinastía Song (960-1279), provenientes de Hezhong en Shanxi que 

permaneció al servicio de los emperadores durante cinco generaciones.  

Siglo y medio de poder en el que cada generación tuvo su artista 

instalado con puesto oficial en la Academia.  Podemos imaginar un gran 

estudio de artistas que dirigido por la familia contaba con asistentes, 

aprendices, probablemente fabricantes de pigmentos y tintas (aunque 

estos y otros materiales debían ser distribuidos por la corte) y 

montadores para las obras.  De este estudio sólo saldrían pinturas 

dignas de la mirada imperial con la calidad y la distinción propias de la 

familia, y lo que es más importante, prestas a recibir el pincel de algún 

miembro de la familia imperial que inscribirían un poema o una 

dedicatoria en la pintura, el revés de un abanico o de una página de los 

álbumes, suprimiéndose en ocasiones la propia firma del artista.  Sin 

duda la obra proveniente de un estudio familiar está más cercana al 

academicismo que a la pintura independiente del letrado, sin embargo 

hay que valorar ese punto intermedio en el que todavía la Academia 

alberga a maestros que cultivan la sabiduría para poner a disposición 

del emperador imágenes a la altura del hijo del cielo. 

Las obras del “Letrado contemplando la caída del agua”, “Paisaje 

nevado” o “Bajo el pino” son pinturas características de su pincel en las 

que la composición se acomoda suavemente en un lateral de la obra 

para dejar espacio a la indefinición de la nada, a la que opone esas 

construcciones de árboles que son pura poesía, cuida cada trazo, cada 

ida y venida de las ramas, usurpando un protagonismo casi 

avergonzado para proclamar la fuerza de la sabia interna que crece y se 

estira surgiendo de los orígenes para adueñarse de su tiempo de vida.  

Son la metáfora de la existencia que se adapta a sus circunstancias 

para desarrollar su presencia cobijando y sirviendo de modelo sin 

dominar ni imponer, sin exigir ni pretender, tan sólo formando parte de 

la creación, siendo para dejar ser, imbricándose para adentrarse en el 

proceso de la naturaleza, porque la pintura del letrado es la experiencia 

de caminar, de adentrarse en el universo mismo, como el árbol. 
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Su obra “Paseo cantando” es un rollo vertical que mide 139,5 por 

111,3 cm y se encuentra en el Museo del Palacio Imperial de Beijing.  

Con una composición espectacular queda dividida en dos partes debido 

a las brumas que ocupan la parte intermedia, sobre ellas los picos como 

rascacielos con sus bosques y pabellones aquí y allá, en la parte baja 

sauces, bambúes y algún arbolillo que sin saber cómo enraíza en la 

roca, contraste entre la delgadez y escabrosidad de los picos y los 

árboles que despliegan sus ramas a merced del viento con una precisión 

en la elegancia y la delicadeza sin desprenderse de la fuerza interna del 

árbol digna del pincel más erudito, un juego que sin duda forma parte 

del estilo que gustaba al autor, además el sendero que recoge a las 

personas que transitan por la escena llenos de expresión y vida, 

dinamizan la obra. 
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Letrado contemplando la caída del agua. 

 

 

  
Paisaje nevado.     Bajo el pino. 
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Paseo cantando. 
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Xia Gui (1190–1225) Natural de Hangzhou en la provincia de 

Zhejiang.  Pocos datos hay sobre su biografía a excepción de su 

pertenencia a la Academia Imperial de Pintura, y que aunque comenzó 

con la pintura de personajes, pronto se decantaría por el paisaje. 

Rival de Ma Yuan (1172-1225) a la hora de recibir los favores 

imperiales, dejó un buen número de obras preparadas para recibir el 

pincel imperial.  Pero también dos rollos de paisajes clásicos que 

recuerdan los valores presentes en el comienzo de la dinastía, uno lleva 

por título “Vista clara y lejana de ríos y montañas”, claro ejemplo del 

paisaje Song (960-1279) en el que se distinguen las tres distancias que 

caracterizan las composiciones de la época, una cercana, otra lejana y 

la media entre las dos anteriores.  Sin embargo la utilización de estas 

distancias la hace de forma poco habitual pues juega con ellas 

eludiendo un punto de convergencia y por lo tanto acercando y 

alejando, subiendo y bajando los elementos de la composición con un 

dinamismo que capta la atención del espectador poco habituado a 

cambios tan inesperados.  Motivos habituales pero cuidadosamente 

alternados, junto a la representación entre brumas de rocas y follaje, 

sin peso, aparecen bosques densos entre los que se perciben pabellones 

y monasterios, que dan paso a llanuras por las que fluye el río y que al 

atravesar un puente nos acercan a una población animada por sus 

habitantes, casi sin esfuerzo crea un paisaje sin final, como si ningún 

rollo fuera suficientemente largo para contener su visión.  La pincelada 

es glacial y cortante, pero también suave y generosa, esculpiendo la 

montaña a golpe de trazos y las llanuras con sombras delicadas.  Difiere 

de los grandes y sobrecogedores paisajes del comienzo de la dinastía, 

con Xia Gui entramos en la profusión, en el despliegue de toda la 

herencia asimilada e integrada, muestra una especie de abandono en el 

que encuentran espacio las pinceladas húmedas o secas de tiempos 

anteriores, las cortas o las que se alargan, son sus rollos los mejores 

libros de geografía en los que se recrea una naturaleza a imagen y 

semejanza de la más cotidiana.  La técnica es tinta sobre papel, en un 
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rollo horizontal de 46,5 por 889 cm, que se encuentra en el Museo 

Nacional del Palacio Imperial de Taipei. 

El otro rollo de paisaje es “Doce panoramas”, una enigmática 

pintura copiada muchas veces en épocas posteriores, compuesta por 

vistas fugaces del atardecer, con una luz que se va apagando según el 

rollo llega a su final.  Nunca espacio y tiempo se entrelazarán tan 

artísticamente en una obra de arte.  Vuelve a utilizar la tinta sobre 

papel en un rollo horizontal de 28 por 230,8 cm que se encuentra en el 

Museo Nelson-Atkins de Kansas en Missouri. 

Con el tiempo pasó a ser muy conocida la escuela “MaXia” 

integrada por la herencia de Ma Yuan (1172-1225) y Xia Gui (1190-

1225) y cuyo nombre lo integra el primero de cada uno, a pesar de su 

rivalidad o quizá por ello.  Se caracterizan sus paisajes por la sensación 

sin límites, requieren para su contemplación del tiempo que se entrega 

al paseo del atardecer en el que una vez se ha atravesado la actividad 

del día se prepara uno para el silencio del crepúsculo en el que 

suavemente y sin prisa se van apagando las luces, y la vista va 

recayendo más que en la panorámica en el detalle de cada trazo, como 

si exigieran al espectador que fuera leyéndolos uno a uno, para que la 

totalidad vaya despacio asentándose en el interior de la mente y sólo 

con los ojos de dentro fuera uno capaz de entretejer la totalidad. 

 

 

 

 

 
1. Vista clara y lejana de ríos y montañas. 
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Doce Panoramas. 
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Liang Kai (1140?-1210?) Abandonará su posición en la Academia 

como pintor de la corte, que ocupó durante los años 1201 y 1204, 

especializado en figura humana y paisaje, para pasar la última parte de 

su vida en las comunidades monásticas del entorno del lago del Oeste 

de Hangzhou.  Mostró a lo largo de su vida una actitud poco ortodoxa y 

un carácter desafiante poco amigo de las convenciones. 

Casi en paralelo con el final de la dinastía Song (960-1279), que 

va a dedicar su último periodo a transmitir la vida espiritual a través de 

imágenes sagradas, como temerosos, la dinastía y el pintor, de que el 

final de ese mundo físico y humano que tan bien conocían no fuese a 

durar eternamente y lo hacen desde una posición sintética de la 

realidad en la que las formas se ven de un solo golpe de vista, de forma 

intuitiva e incondicional pero exigiendo el perfeccionamiento de uno 

mismo para llegar a la iluminación instantánea que deja el trazo sobre 

la hoja. 

Toma distancia con respecto a las ideas confucianas, sugerencias 

de inmortalidad daoista o las ideas que la pintura de paisaje quería 

plasmar.  La pintura que los monasterios budistas trabajan se aleja de 

la producida en la corte imperial.  Herederos de una gran tradición 

artística, orgullos de su inconformismo y de su excentricidad, 

desarrollaron una pintura más libre dentro de un estilo sencillo, 

conciso, vivo, como si fuera un dibujo a tinta que será, con el tiempo, 

patrimonio de los artistas seguidores del budismo chan.  El artista que 

nos ocupa es partidario de la iluminación súbita, instantánea y por lo 

tanto también su pintura y con ella sus trazos son de naturaleza 

espontánea, directa, minimalista, en las que queda de manifiesto la 

plenitud del vacío que la línea transforma, siempre desde el cultivo 

personal, desde el trabajo en uno mismo que posibilita una obra capaz 

de acoger el estudio del Dao.  Su obra tuvo una influencia enorme en 

Japón. 

Retrató a un monje chan, quizás de su mismo monasterio, en el 

que resalta la sencillez burda de quien se rige por la naturalidad exenta 

de afecciones, rayana en la insolencia de una energía que no quiere 
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someterse sino al origen más puro.  Lo hizo eludiendo la línea para 

recrearse con unas simples manchas de aguada que denotan el 

dinamismo de su marcha concentrada en sí misma y de un cuerpo 

entregado a su paso por la tierra pero con un alma que ya pertenece a 

la totalidad. Se encuentra en el Museo Nacional del Palacio Imperial de 

Taipei, y es un rollo de 48,7 por 27,6 cm, realizado con tinta china 

sobre papel. 

Retrató al famoso poeta de la dinastía Tang (618-907), Li Bai 

(701-762) recitando un poema, con la espontaneidad, pureza y 

concentración que requiere el mínimo de trazos, la pintura se encuentra 

en el Museo Nacional de Tokio. 

“El sexto patriarca cortando bambú” es un tema del budismo 

chan y se refiere a la vida del monje de la dinastía Tang (618-907), Hui 

Neng (638-713), quien accedería a la iluminación de forma instantánea 

cortando bambú.  Obra en la que se confunde la energía del pintor con 

la del monje y en la que el trazo está totalmente integrado al trazo 

caligráfico y sin embargo consigue alejarse de la pintura intelectual 

para cargar de humanismo una obra que exige del espectador una 

enorme capacidad de silencio.  La obra se guarda en el Museo Nacional 

de Tokio. 
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Monje Chan. 
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El poeta Li Bai. 
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El Sexto Patriarca cortando Bambú. 
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Dinastía Yuan.   (1277-1368) 

El esplendor cultural de la anterior dinastía corre paralelo a un 

tiempo considerado por los historiadores como débil políticamente 

hablando, en el que se pierden territorios, influencia y finalmente cae 

derrotado el propio imperio ante los Mogoles o vecinos del Norte para 

los cuales la Gran Muralla había sido hasta entonces un límite 

infranqueable.  La conquista de China por el pueblo Mogol supone la 

primera dominación extranjera del pueblo chino y la constitución de la 

dinastía Yuan.  No ocurre de un día para otro, son tribus que van 

tomando posiciones militares, económicas y sociales, reduciendo cada 

vez más el poder de la dinastía Song (960-1279).  No escatimaron la 

ayuda extranjera de expertos en milicias y catapultas, la alfabetización 

e instrucción de pueblos a su servicio con quienes profundizaron en un 

alfabeto propio y la multiculturalidad del grupo de consejeros del que 

supieron rodearse.  Su capital del norte la ponen en Beijing que no es 

sino la actual capital de China, en el sur contarán con Nanjing.  Poco a 

poco irán adaptándose a la administración del país ocupado, pero sin 

descuidar al letrado burócrata, en el que lógicamente no confían, serán 

los propios mogoles los que ocupen los cargos administrativos y los 

islámicos los que se ocupen de las finanzas.  Los musulmanes tomarán 

a su cargo los mercados, con casos siempre singulares como el de 

Marco Polo que era un mercader veneciano que trabajó para los 

ocupantes o un ruso que consiguió un puesto importante después de 

pasar el examen para la obtención del doctorado en Beijing. 

La ocupación mogola se benefició del buen momento económico y 

del desarrollo comercial de la China ocupada, sin embargo no pudo 

evitar los continuos problemas internos de una sociedad más nómada 

que sedentaria, la corrupción de su propia gente, además de la 

hostilidad manifiesta de los chinos.  Subida de precios, especulación, 

medidas autoritarias o poco acertadas llevan a un malestar 

generalizado entre el campesinado.  La oposición al régimen se 

manifiesta en sociedades secretas siempre perseguidas y siempre 

reorganizadas, algunas de orientación más religiosa que política, la más 
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importante fue la de los Turbantes Rojos (1351-1366) que organizarán 

las insurrecciones en torno al río Amarillo tras las inundaciones, 

tomando cada vez proporciones más grandes hasta acabar con la 

dinastía Yuan. 

Los Mogoles mostraron siempre una gran admiración hacia la 

técnica, la artesanía y las religiones que no contaban entre ellos con 

tanto desarrollo.  Así por ejemplo, Guo Shoujing (1231-1316) que 

destacaba como ingeniero hidrógrafo, matemático y astrónomo pudo 

continuar con sus investigaciones sobre irrigación, el calendario y sus 

cálculos matemáticos que dieron lugar a escritos importantes.  El monje 

daoista y geógrafo Zhu Siben (1273-1337) pudo concluir tras nueve 

años de trabajo su gran Atlas.  También Wang Zhen (publica en 1313) 

deja importantes tratados de agronomía.  Y la gran Enciclopedia de 200 

capítulos de Wang Yinglin (1223-1296) constituye un documento 

inestimable. 

Los musulmanes penetran en China con los mogoles, es entonces 

cuando se forman las grandes comunidades que darán origen a 

importantes construcciones arquitectónicas que incluyen mezquitas o 

palacios.  Hay un gran número de conversiones y se procede a la 

traducción de textos matemáticos o de astronomía llegándose a 

construir el gran Observatorio musulmán en Beijing, notándose sobre 

todo la influencia de Irán. 

En el mundo de las letras encuentran expresión las formas 

populares en detrimento de la literatura más erudita.  Canciones, 

cuentos, novelas pero sobre todo teatro, del que se han conservado muy 

pocas obras, fundamentalmente de autores anónimos. 

El pensamiento religioso está dominado por la magia y la creencia 

en los milagros.  Desde el momento en que los mogoles entran en el 

Tibet se sienten atraídos por el aspecto mágico-religioso de su budismo, 

sus fórmulas o mantras y sus círculos mágicos o mandalas, 

favoreciendo en gran medida la iglesia lamaísta, algo que los chinos no 

van a apreciar y sí recriminar.  Su indiferencia hacia la filosofía o 
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interés por otras religiones hará que las favorezcan según las 

necesidades políticas únicamente. 
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Zhao Mengfu (1254-1322) es el gran maestro de esta dinastía que 

trazará el camino a seguir para la pintura de paisaje de esta época.  Su 

familia desciende de un emperador Song (960-1279) y está establecida 

en Wuxing, donde él mismo nacería y que pertenece a la provincia de 

Zhejiang.  Zhao aceptará entrar al servicio de Kubilai Kan que reinó del 

año 1260 al 1294, entendiéndose en algunos sectores como conducta 

deshonrosa por aceptar al invasor en vez de optar por el retiro.  Sirvió 

en la corte mogola con el título de Jefe de división en el ministerio de la 

Guerra, utilizando su posición para favorecer a su pueblo en contra del 

poderoso ministro uigur.  Estuvo bajo las órdenes de cuatro 

emperadores, llegó a gobernador de dos provincias y ocupó numerosos 

altos cargos, incluida la dirección de la Academia Hanlin.  Adoptó el 

título de recluso de la corte para acallar su conciencia, algo que supo 

explicar en poemas y pinturas a lo largo de su vida, manifestando la 

distancia que mantenía entre su carrera política y sus sentimientos 

espirituales para no ser contaminado por la vida pública. 

La pintura más antigua que se conserva de Zhao es “Paisaje 

espiritual de Xie Youyu”, era Xie (280-322) un funcionario letrado que 

cuando se le pidió compararse con otro funcionario replicó que en lo 

referente a los asuntos de la corte era mejor su compañero, pero él  

mantenía una mayor fidelidad a sí mismo en un entorno poco propicio.  

Zhao pintando este rollo plantea un paralelismo entre su propia vida y 

la del letrado Xie.  Muestra en ella su conocimiento de estilos anteriores 

que se plasman en finos contornos y grandes espacios de color 

difuminado, destacando el verde mineral para la montaña, un reparto 

regular de los elementos del paisaje, evocando así asociaciones y 

recuerdos para el espectador cultivado.  El rollo está hecho sobre seda 

con tinta y color, mide 27,4 por 116,3 cm y se encuentra en el Museo de 

Arte de la Universidad de Princeton en Estados Unidos. 

Su obra “Colores de otoño en los montes Qiao y Hua” pintada 

cuando contaba 42 años, ha sido una de las pinturas más 

controvertidas e influyentes de la historia.  La pinta para su amigo 

Zhou Mi (1232-1298) y representa la tierra de sus ancestros en la 
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provincia de Shandong.  Busca la inspiración en la pintura antigua, 

admirando la proximidad de los sentimientos y las trasgresiones en la 

composición en aras del flujo interno, eludiendo los progresos de la 

pintura moderna en la que el espacio está más sistemáticamente 

calculado y resuelto.  Pero se muestra definitivamente innovadora al 

alejarse del marcado idealismo y naturalismo de los paisajes Song (960-

1279).  No es monumental, se puede entrar en el paisaje con toda 

naturalidad, simplemente caminando, no hay que mirar hacia arriba 

con la boca abierta, hay simplemente que mirar de frente, no abarca 

distancias inmensas como metáforas del país del que proceden, sino las 

que un ser humano puede recorrer durante una excursión en otoño 

para conocer las tierras que le vieron nacer.  Lleva el sello de la pintura 

de jardines con carga autobiográfica de la que fue precursor Li Gonglin 

(1041-1106) y de quien Zhao es ferviente estudioso.  Se trata de un rollo 

horizontal sobre papel con tinta y color, de 28,4 por 605 cm y se 

encuentra el Museo Nacional del Palacio Imperial de Taipei. 

Además de paisajes Zhao pinta personajes religiosos y laicos, 

flores y pájaros, cabras y ovejas, caballos, árboles viejos y rocas, 

demostrando un profundo conocimiento de los artistas precedentes que 

tuvo la oportunidad de examinar en muchas obras auténticas o copias 

de la mejor calidad, al estar en contacto con las más altas esferas del 

poder y siguiendo los preceptos del emperador Huizong (1101-1125) que 

estimaba imprescindible la mirada al pasado.  Escribe Zhao en su 

pintura “Funcionario a caballo” que puede sentir a los maestros Tang 

(618-907) y que es necesario encontrar personas que lo reconozcan. 

Es sin duda el más completo de los pintores de su época, 

recogiendo la tradición del paisaje azul y verde que le transmitió su 

maestro Qian Xuan (1235-1307) y que no conoció muchos adeptos 

hasta retomarse a mediados de la dinastía Ming (1368-1644), sin 

embargo el camino asimilado de los pintores Dong Yuan (907-962) y de 

Guo Xi (1001-1090) será el que determiné las corrientes de la pintura 

de paisaje, que es sin duda la más representativa de la dinastía que nos 

ocupa. 
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La obra “Elegantes rocas y árboles separados” es una impecable 

muestra de este tipo de naturaleza que sugiere una mirada a la inversa, 

si en las grandes perspectivas es el ser humano el que se pierde en la 

inmensidad, aquí, casi se agacha para ver un detalle, que adquiere 

enormes dimensiones al mirarlo con los ojos vueltos hacia el interior, 

tanto de uno mismo como del objeto representado, buscando el alma y 

menos la forma.  La obra lleva su firma y sus sellos, pero además 

incorpora un escrito célebre en el que se equiparan la pintura y la 

caligrafía, en el que subraya la compenetración entre ambas disciplinas: 

 

Las rocas asimilan el “blanco volador”, los árboles la escritura sigilar; 

Pintando bambúes, desplegamos la técnica de los ocho trazos. 

Aquellos que entienden perfectamente esto 

Saben que caligrafía y pintura han sido siempre la misma cosa.13 

 

Es en esta ocasión cuando queda escrito por primera vez tal 

paralelismo que debemos siempre leer dentro del entorno de los letrados 

porque si nos empeñamos en comparar los trazos de la caligrafía y de la 

pintura, vamos sistemáticamente a encontrar diferencias evidentes.  No 

son la misma cosa vistas con los ojos de la cara pero, sí con los del 

corazón, que están abiertos no sólo a la apariencia formal sino al 

contenido profundo de la creación, a su dinamismo y a su latido, 

provocando semejanzas de fondo que engloban las diferentes disciplinas 

sin marcar fronteras entre ellas.  Paralelismo que no es el único como 

ya vimos escuchando a Su Shi (1036-1101), quien dijo: 

 

La poesía de Wang Wei es pintura, 

La pintura de Wang Wei es poesía. 

                                                
13 El “blanco volador” hace referencia a un trazo caligráfico en el que el pincel bastante seco deja espacios blancos 
dentro del mismo trazo, consiguiendo sensación de volumen y claro oscuro, es un elemento muy utilizado y que 
enriquece enormemente el abanico de posibilidades en una caligrafía. 
La escritura sigilar es la más cercana al pictograma y se extiende en las cinco direcciones  ( los cuatro puntos 
cardinales más el centro ), sintetizando perfectamente la forma a representar y otorgándole dinamismo y ritmo. 
Los ocho trazos son los fundamentales con los que componer cualquier carácter caligráfico, dominando la técnica de 
los ocho trazos ningún movimiento del pincel se resistiría. 
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Pintura, caligrafía, poesía, con Mi Fu (1051-1107) hablamos ya de 

la Triple Perfección, que cultiva el letrado destacando como erudito y no 

como un profesional, es un humanista que vela por la integridad, a 

quien no se le exige la precisión técnica en el arte, la esclavitud de la 

habilidad manual, sino la agilidad y la destreza mental para estar 

presente en el acto de la creación.  Es su deber trabajar en la 

administración pública conjugándola con su vida y su arte, se 

especializa para lograr el orden en la tierra sinónimo del orden celestial.  

El emperador es al único que se le considera capacitado para traducir el 

orden que debe imperar y el letrado trabaja para él en aras a 

conseguirlo, siguiendo los dictámenes de cada momento, el arte es una 

vía de acceso hacia la comprensión de la totalidad y por eso la practica 

el letrado, para sensibilizarse al orden único de cada presente.  Se 

regala arte para transmitir el orden, se regala arte para inspirar y 

captar el sentido de lo cósmico, para contemplar y aprender a ver, para 

penetrar los secretos del origen, el fundamento de las tinieblas, la 

realidad de cada instante.  Pintura, caligrafía o poesía se alimentan del 

mismo principio, del flujo universal, del orden cósmico y por eso quien 

lo entiende penetra y se pierde en la pintura, en el origen de las cosas. 

Pintura, caligrafía y poesía interaccionan, se complementan, 

provocan la apertura de los cinco sentidos, juntos cierran el círculo 

sobre sí mismos alentando el desapego de lo material por lo espiritual, 

recorren juntos el camino que va de lo sensible captado por los sentidos 

a lo inmaterial que percibe el corazón. 

El rollo horizontal que contiene la pintura “Dos pinos” está 

realizado sobre papel con tinta y mide 26.7 por 107,3 cm, pertenece a 

una colección privada.  Sin duda es una muestra de su característica 

perspectiva en la que sin elevar la mirada ni magnificar la realidad, 

otorga a la obra el movimiento constante de la tierra gracias al agua que 

parece perderse por el fondo izquierdo para regresara al primer plano 

pasando por delante de los pinos y volviendo por detrás de ellos a 

acaparar la totalidad.  El trazo es mínimo y las sugerencias todas. 
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Colores de otoño en los montes Qiao y Hua. 

 

 

 

 
Elegantes rocas y árboles separados. 

 

 

 

 

 
Dos pinos. 
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Huang Gongwang (1269–1354) es uno de los cuatro grandes 

paisajistas de la dinastía Yuan (1277-1368) junto a Wu Zhen (1280-

1354), Ni Zan (1301-1374) y Wang Meng (1308-1385), según la 

clasificación que el pintor, calígrafo y crítico Dong Qichang (1555-1636) 

realizó a finales de la dinastía Ming (1368-1644).   

Nació en Changshu, cerca de Suzhou en una familia de nombre 

Lu, pero fue adoptado siendo niño por un cierto Huang de Wenzhou en 

la provincia de Zhejiang, quien se ocupó de su educación, máxime 

cuando ya a temprana edad demostró dotes especiales para el 

aprendizaje.  Pasó los exámenes a la administración que dejaría en poco 

tiempo al ser sospechoso de irregularidades fiscales en su puesto de 

subalterno judicial.  Adepto al daoísmo trabajó como adivino, para 

luego retirarse cerca del lago del Oeste en Hangzhou donde enseñaría 

filosofía.  Llegó a escribir un ensayo titulado “Secretos de la pintura de 

paisaje” (Xie shanshui jue) en el que da consejos probablemente a sus 

discípulos y deja constancia de algunas consideraciones teóricas.  Los 

últimos años de su vida los pasó retirado en los montes Fuchun que 

están al oeste de Hangzhou donde pintaría su obra más importante que 

lleva por título “Excursión al monte Fuchun” a la que dedicaría tres 

años, desde 1347 a 1350, con todo el mimo que supone no pintar sino 

cuando el estado de ánimo está a la altura de la obra, añadiendo aquí 

un trazo, allí una sombra para recrear un tiempo y un espacio que 

concentran la vida misma del autor, que moriría tan sólo cuatro años 

más tarde, a la avanzada edad de 85 años.  Utiliza en esta obra toda la 

variedad de trazos que va soltando como despreocupadamente, dejando 

una sensación de pintura inacabada, pero que en un examen más 

atento de la misma se observa la riqueza también en la composición y la 

mirada del artista que no está frente a la naturaleza sino caminando 

con la mayor naturalidad por ella.  Se trata de un rollo horizontal de 

tinta sobre papel de 33 por 636,9 cm que se encuentra en el Museo 

Nacional del Palacio Imperial de Taipei. 

Destaca, con una influencia posterior igualmente importante, su 

obra “Acantilados de piedra cerca del estanque del Cielo”, es más 
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austera, la pintó con 72 años, una visión soberana y equilibrada, reflejo 

de su personalidad.  Se asciende por la montaña suavemente, sin 

grandes sobresaltos de barrancos, acantilados o paredes infranqueables 

que haría inevitablemente detenerse y sobrecogerse al caminante.  Se 

pierde el espectador que se hace pequeño en la inmensidad tranquila y 

relajante, entre la vegetación y los valles que sugieren la vida misma del 

nacimiento a la muerte.  Realizada sobre seda con tinta y color en un 

rollo mural o vertical de 139,4 por 57,3 cm que se encuentra en el 

Museo del Palacio Imperial de Beijing.  Hay que tener en cuenta que el 

rollo vertical se cuelga de la pared y permanece en ella tiempo, sin duda 

más tiempo para el espectador que cuando se trata de un rollo 

horizontal que se despliega de la mano derecha a la izquierda y se mira 

como si de un libro se tratara. 

Nos encontramos en una dinastía en la que el letrado, siendo una 

persona muy preparada para desempeñar cargos públicos y deseoso de 

encontrar su puesto y actividad dentro de la sociedad, se ve sin 

embargo relegado a un segundo plano, a un olvido consciente dentro de 

la desconfianza y recelo que suscita a los nuevos gobernantes.  La 

pintura que se lleva a cabo no es grandiosa, ni reflejo de altos ideales, 

no está marcada por las fuerzas inconmensurables de la naturaleza con 

montañas infranqueables, vientos llenos de movimiento o perspectivas 

sobrecogedoras.  Es intimista, realizada entre amigos, con la visión 

limitada del día a día, recoge la interiorización de personas que debían 

mantenerse activas y mantener viva la llama de una tradición 

demasiado rica y generosa para no servir de bandera a futuras 

generaciones que supieran y pudieran devolverla al cauce de la vida, al 

flujo de un estado que primara de nuevo la erudición en contra de la 

barbarie. 

 

 

 

 

 



 181 

 

 

 
Excursión al monte Fuchun: 1. 
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  Acantilados de piedra cerca del estanque del Cielo. 
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Wu Zhen (1280–1354) Natural de Jiaxing en la provincia de 

Zhejiang, fue un auténtico eremita que aunque tenía un nivel alto como 

letrado no quiso nunca ocupar una plaza en la administración, 

respondiendo a la rebeldía contra el pueblo extranjero que habiendo 

usurpado el poder relega al letrado chino a puestos más bajos, 

demostrando la natural desconfianza hacia ellos o que incluso les 

niegan el trabajo. 

Tampoco fue dado a los viajes, prefiriendo pequeñas excursiones 

por los alrededores de su pueblo, gustaba como mucho llegar hasta 

Hangzhou.  Se aseguraba la subsistencia practicando la adivinación en 

el mercado y vendiendo algunas pinturas.  De carácter arisco, prefería 

la compañía de monjes, sus pinturas rara vez llevan escritos de otras 

personas de su entorno que claramente no frecuentaba.  Su vida 

sencilla se reflejaba en su pintura que llama la atención por su aspecto 

directo y abrupto, con marcado acento autobiográfico. 

Pinta paisajes, donde son habituales las escenas de ríos con 

pescadores, también bambúes que llegaron a ser su gran especialidad, 

recoge el espíritu de su tiempo que buscaba la seguridad y la huida de 

realidades desagradables de la sociedad.  No aparecen ni efectos 

dramáticos, ni personajes expresivos o decorados imponentes.  Aspira a 

la tranquilidad con el pincel en la mano.  Sus bambúes que destacan 

tan especialmente, se concretan en una rama solitaria la mayoría de las 

veces, los estudiaría a lo largo de toda su vida con especial admiración 

por Su Shi (1036-1101), llenándolos de expresión ágil y dinámica. 

Su pintura “Pescador” por la que es más conocido la realizó con 

62 años, es un claro ejemplo de la composición resuelta por dos 

horizontales separadas por el vacío de la bruma o el río y que 

compensan los árboles verticales, desprendiéndose sentimientos de 

soledad y separación.  El poema inscrito no habla de la pintura, como 

suele ser habitual, sino de la pesca.  Hay que tener en cuenta que la 

pesca era una metáfora para la vida recluida y la huida de los 

problemas del mundo que caracterizó al letrado de esta dinastía, y los 

pescadores no eran tales, sino letrados que dormitaban, contemplaban 



 185 

el paisaje o se saludaban unos a otros, hablar de la pesca en su pintura 

era un signo más de rebeldía.  Es un rollo horizontal de tinta sobre 

papel de 35,2 por 332 cm que se encuentra en el Museo de Shanghai. 

 
Pescador. 
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Bambú al viento. 
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Bambú y ciruelo. 

 

 

 

 

 
Bambú y roca. 
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Ni Zan (1301–1374) Nace en Wuxi, provincia de Jiangsu, en el 

seno de una rica familia de terratenientes.  Vivió desahogadamente 

hasta la edad de 50 años, inmerso en sus estudios y sus pinturas, se 

construyó su “Pabellón puro y retirado” en el que instaló su biblioteca y 

sus colecciones de pinturas, caligrafías y antigüedades.  Recibía 

personalidades de todo el país cuya compañía apreciaba siempre que 

fueran de gustos refinados y de conversación erudita, pues de por sí era 

distante y un tanto arrogante.  Sin embargo las catástrofes naturales en 

su provincia, que era la más rica en cuanto a agricultura se refiere, las 

sequías y luego las inundaciones dejaron hambre y pobreza que el 

gobierno mogol tradujo en tasas para las familias ricas.  Muchas 

dejaron sus bienes a los monasterios budistas o daoistas para eludir 

pagos imposibles.  Con las revueltas de los Turbantes Rojos (1351-

1366), Ni Zan (1301-1374) y su familia comienzan lo que llegarían a ser 

veinte años de vagabundeo, muchos de ellos viviendo en un barco por 

los canales de la zona de Suzhou y agradeciendo la hospitalidad de 

amigos a los que ofrecía sus pinturas.  Más de una vez fue invitado por 

quien pretendiera el trono, Zhang Shicheng (ocupa Suzhou de 1356 a 

1367)  para proclamar una nueva dinastía china, pero se negó a aceptar 

su hospitalidad para evitar conflictos políticos y militares.  Caería la 

dinastía, al poco moriría su mujer y sus hijos partirían del seno 

familiar, Ni Zan seguiría por los caminos hasta que finalmente volvió a 

Wuxi donde moriría al poco tiempo en casa de un familiar. 

“El Estudio Rongxi” está considerada como la obra maestra de 

este artista que la pintó con 71 años.  Dos planos horizontales 

separados por un río, con árboles verticales en primer plano, un estudio 

sencillo, todo ello imbuido de soledad, sencillez, una naturaleza casi 

desnuda después de haberla despojado de toda decoración a lo largo de 

su vida en las sucesivas pinturas.  Anhelo de paz, limpieza, equilibrio, 

orden, sin grandes contrastes, con ese tono suyo donde los grises se 

disponen para decir con el menor ruido posible y en el silencio 

contemplativo elevar lo más banal y cotidiano a un algo significativo.  La 

primera inscripción de la obra es para la fecha y la firma de Ni, en la 
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segunda, añadida dos años más tarde, pone el nombre del nuevo 

destinatario a quien quiere ofrecérsela su propietario,  todos ellos de 

Wuxi por lo que Ni aprovecha para añadir que espera volver a ver la 

pintura en un futuro próximo, sugiriendo su deseo de volver a su 

ciudad natal al final ya de su vida.  Se trata de un rollo vertical de tinta 

sobre papel de 74,7 por 35,5 cm que se encuentra en el Museo Nacional 

del Palacio Imperial de Taipei. 

Tradicionalmente se habla de la pintura de este artista como 

muestra de una peculiar elevación de espíritu, gran adepto al daoismo 

demostraría una rica vida interior, una especial superación personal a 

través de las difíciles vicisitudes por las que tuvo que pasar en vida y de 

las cuales aprendería a interiorizar y elevar espiritualmente para 

plasmar en su obra su deseo de paz social, simplicidad y orden que 

abocarían en la riqueza del espíritu y la austeridad material.  Aunque 

como personaje controvertido, estudios más recientes de su 

personalidad hablan de su estética como más retórica que interiorizada.  

Decía que el pincel hay que utilizarlo pausadamente, sin hacerlo correr 

detrás de características superficiales, mejor matizando con sencillez lo 

que uno encuentra en el corazón.  Nunca aparecen personas en sus 

paisajes, en cierta ocasión diría que tampoco en el mundo las había, 

dejando traslucir una gran amargura respecto a la sociedad que él 

conoció. 
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El Estudio Rongxi. 
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   Bambú con roca. 
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Árboles gemelos.      Árboles en el valle. 
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Wang Meng (1308–1385) Nieto de Zhao Mengfu (1254-1322), 

seguro que fue su propio abuelo su primer maestro.  Sigue la tradición 

familiar entrando a ocupar un puesto en la administración pública, que 

debió abandonar al poco debido a las revueltas de los Turbantes Rojos 

(1351-1366).  Se retiraría a los montes que se encuentran al norte de 

Hangzhou tomando como nombre de artista “el recolector de leña de los 

montes Grulla Amarilla” (Huanghao Shanqiao), allí permanecería gran 

parte de su vida, gozando del retiro y la naturaleza, aunque sin dejar de 

estar presente en la vida social. 

Él sí tomó parte en el grupo de poetas y artistas que se reunían 

en torno a Zhang Shicheng (ocupa Suzhou de 1356 a 1367) en la 

ciudad de Suzhou con miras a derrocar la dinastía extranjera, siendo 

miembro destacado y admirado.  Cae la dinastía Yuan (1277-1368) y al 

instaurarse la nueva dinastía Ming (1368-1644) habrá tiempos de 

confusión y revancha en los que se verá inevitablemente envuelto.  En 

un principio y supuesto que se restablecen los exámenes según el 

sistema confuciano de valorar el mérito, acepta un puesto en la 

prefectura de la provincia de Shandong.  Pero será víctima de los 

tormentos que el nuevo emperador infligirá a los letrados acusando a 

un gran número de ellos de sedición, un emperador que habiendo sido 

en su momento bandido con los Turbantes Rojos y por lo tanto no muy 

instruido, demuestra, al ocupar el puesto de emperador, desconfianza 

hacia lo que más desconoce, el mundo de las letras.  Ya al final de su 

vida fue condenado, probablemente de forma equivocada, por verse 

implicado en una acusación de traición hecha a un ministro con quien 

se reunió en alguna ocasión para la contemplación de pinturas, 

muriendo en prisión. 

Una de sus obras más representativas que no está fechada pero 

se adjudica a su última etapa es “Templo en el Monte Taibai”, se trata 

de un templo budista y probable destinatario de la obra, que suprimiría 

dedicatoria y firma con la fecha para preservarla cuando su autor cayó 

en desgracia y fue encarcelado.  De que se empieza a abrir el rollo 

horizontal hasta que se cierra, el espectador tiene la sensación de estar 
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peregrinando por los senderos que conducen al templo, junto al grupo 

de personajes.  Sin espectaculares perspectivas, con trazos de pincel 

relajados no busca efectos de luces y sombras, ni definir el espacio, sino 

más bien caminar en el papel con todo un despliegue de variaciones en 

el paisaje, sus ríos, sus puentes, sus diferentes árboles, como de 

alguien que conoce bien el camino y se recrea en su recorrido, como si 

de su jardín se tratara.  Es un rollo horizontal de tinta y color sobre 

papel de 27,6 por 238 cm que se encuentra en el Museo Provincial de 

Liaoning en la provincia de Shenyang. 

Obra maestra de su pintura es la titulada “Estancia en los montes 

Qingbian” pintaba cuando contaba 58 años, representa la casa de 

campo que la familia Zhao tenía en estos montes.  Si bien quiere ser 

más una reminiscencia del pasado que un apunte de la realidad, ya que 

cuando realiza la obra tienen lugar, en este mismo entorno, contiendas 

que acaban con el privilegio de la nobleza de poder permanecer alejados 

de problemas sociales en sus retiros de montaña, señala más la pérdida 

de un modelo de vida que refleja en masas de montañas oponiéndose y 

pinceladas que se contraponen, aunando una visión global de actividad 

y energía en movimiento.  Se trata de un rollo vertical de tinta sobre 

papel de 141 por 42,2 m que guarda el Museo de Shanghai. 

Otra pintura característica pero muy diferente es la titulada 

“Paisaje”, una pintura realizada con tinta más bien seca y pinceladas 

muy cortas y curvas, poco habituales en sus obras.  Se centra la 

atención en quien contempla sentado bajo la choza la enorme caída de 

agua, en el extremo inferior izquierdo.  Aunque son altas las montañas 

no provocan una perspectiva lejana, ni una presencia infranqueable, 

más bien la posibilidad de ascender suavemente por los caminos que 

diagonalmente recorren la obra sugiriendo silencio, contemplación y el 

camino que todo peregrino conoce bien, en el que lo más importante es 

dar el siguiente paso y no llegar a una meta inexistente.  Es un rollo 

vertical de tinta sobre papel de 54,4 por 28,3 cm que se encuentra en el 

Museo de Shanghai. 
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Templo en el Monte Taibai:  detalle. 
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   Estancia en los montes Qingbian. 
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Paisaje. 

Dinastía Ming.   (1368-1644) 

Una vez más tenemos inundaciones del río Amarillo en el cambio 

de una dinastía, que si bien no son la causa ayudan al 

desmantelamiento de un orden para dar paso a otro.  En este caso son 
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necesarios ocho largos meses para reparar las grietas provocadas en los 

diques próximos a Kaifeng y la reunión de masas de trabajadores la 

aprovecharán los Turbantes Rojos (1351-1366) para movilizarlos en 

contra del régimen impuesto por los mogoles.  El otro foco de 

insurrecciones viene del sur del río Yangzi de la mano de Zhang 

Shicheng (ocupa Suzhou de 1356 a 1367) que tiene de su parte la 

marina y los piratas reunidos en las costas de la provincia de Zhejiang.  

Será Zhu Yuanzhang, uno de los jefes de los Turbantes Rojos, quien con 

40 años y adoptando el nombre de Hongwu (1368-1399) proclamará la 

dinastía Ming (1368-1644) en Nanjing tras acabar con sus rivales y 

conseguir una victoria tras otra en brutales contiendas.  El mismo año 

de la fundación de la nueva dinastía se toma Beijing que es la capital 

principal de la anterior dinastía y paulatinamente todos los demás 

enclaves que aún se resistían a aceptar el nuevo imperio. 

El problema más grave a enfrentar es el caos económico que 

encuentran los nuevos gobernantes tras la explotación mogola y las 

destrucciones ocasionadas por las guerras, nada que ver con la 

situación que ellos encontraron cuando se hicieron con el poder 

noventa y un años atrás.  El emperador Hongwu (1368-1399), hijo de 

un obrero agrícola y de la hija de un adivino, dedicará su reinado a 

devolver a la agricultura un esplendor ya conocido en otras épocas, 

siendo sus prioridades la irrigación, el acondicionamiento de tierras 

cultivables y la plantación de árboles.  Las zonas devastadas son 

sistemáticamente repobladas, triplicando la tierra agrícola y 

beneficiándose los inmigrantes de condiciones excepcionales por parte 

del estado.  La economía cambia, pues si hasta ahora el comercio y las 

rutas de mercaderes aportaban las mayores tasas al Tesoro Público, a 

partir de esta dinastía y prolongándose a la siguiente, la agricultura 

será la que más beneficie al Estado.  Durante su reinado, el primer 

emperador dividirá la población en agricultores, soldados y artesanos, 

promoviendo la herencia de la profesión de padres a hijos, razón por la 

cual se fundaron tres ministerios que controlarían cada uno de los 
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sectores de la población, con su propia autonomía fiscal y 

administrativa. 

El absolutismo es la marca de esta dinastía, muy alejada de la 

sensibilidad erudita y más cercana a la fuerza del poderoso.  Si bien 

hasta entonces habían primado los organismos oficiales independientes 

cuyo control era mutuo y las decisiones políticas objeto de discusiones 

en las que cabía la expresión y el pensamiento opuesto, los Ming (1368-

1644) se caracterizan por una tendencia hacia la total centralización, 

aislamiento del poder imperial, desarrollo y consolidación de la policía 

secreta y el espionaje.  El funcionariado era demasiado escaso ya que, 

siendo las subprefecturas la circunscripción administrativa más 

pequeña con una media de 50.000 habitantes, a la cabeza había un 

sólo funcionario.  Además gozaban de muy poca confianza por parte del 

emperador que los tenía continuamente vigilados y con la excusa más 

nimia acababa con ellos.  El prestigio del letrado empieza a caer, pues 

al no gozar de libertad y confianza responde con la profesionalización y 

el temor, tiene cada vez menos tiempo al ser tan pocos y el 

reclutamiento pasa por exámenes que más que el mérito requieren de 

las influencias adecuadas. 

Ya con el emperador Yongle (1402-1424) se consolida una 

economía cada vez más próspera y un imperio cada vez más poderoso 

que no limita su poderío en tierra sino que cuenta con importantes 

expediciones marítimas y de exploradores, que ya en el siglo XI dieron 

comienzo.  Expediciones, las actuales, que no buscaban la conquista 

sino el reconocimiento del poder y el prestigio del imperio Ming (1368-

1644) en el sudeste asiático y el océano índico, abriendo embajadas y 

relaciones diplomáticas, organizadas por el reconocido eunuco Zhen He 

(1371-1434).  Tales fueron sus éxitos que aún hoy en día es venerado 

como un héroe.  Su última expedición coincide en el tiempo con el 

cambio de capital de Nanjing a Beijing, dando de esta forma el gobierno 

la espalda al mar, al no contar la nueva capital con puerto alguno 

cerca, es el comienzo del fin para el poderío marítimo chino desarrollado 

y liderado durante los cuatro últimos siglos.  Se construye sin embargo 
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el grandioso y fastuoso complejo de palacios, hoy en día conocidos como 

la Ciudad Prohibida, digna de examinarse para entender su influencia 

en la vida de la corte y del pueblo chino. 

Un poder crece en las sombras del palacio imperial, los eunucos 

que están para servir a la persona del emperador y que un comienzo no 

les es permitido siquiera aprender a leer y menos entrar en política, 

saben sin embargo aliarse con la policía secreta, lo que les permite 

manejar una información crucial en las puertas mismas del poder 

soberano.  Tan sólo necesitarían medio siglo para controlar 

prácticamente el conjunto de la administración, decidiendo los 

nombramientos de funcionarios y las promociones en las provincias.  El 

letrado confuciano supuestamente íntegro y dedicado al emperador, la 

mayoría provenientes del sur y de familias con recursos, encuentra  

frente a sí y de intermediario al eunuco que habitualmente son 

personas del norte del país y de condición social baja, viéndose 

envueltos en contradicciones, persecuciones o intrigas que en muchos 

casos fueron trágicas.  Llegaron a gozar los eunucos de un poder 

ilimitado y oculto, ejerciendo el chantaje y la corrupción en el corazón 

mismo del poder absolutista, donde el emperador llegó a estar más a su 

servicio que ellos al de él. 

Con el tiempo y a lo largo de esta dinastía, la artesanía se va a ir 

especializando, dando lugar a la artesanía industrial, destacando la de 

la seda y el algodón, la porcelana y la siderurgia.  Técnicas y 

maquinarias cuya industrialización llegan también al campo 

provocando un progreso generalizado al perfeccionarse también las 

variedades de las semillas, los procesos y el tratamiento de los 

productos. 

A nivel filosófico puede hablarse de la ortodoxia neo-confuciana 

adoptada oficialmente, pero esta tendencia se ve enriquecida por 

corrientes de pensamiento independiente, que nacen con los letrados 

que se niegan a su incorporación a la carrera oficial.  La más destacada 

es la escuela del espíritu o seguidores de la intuición, formada por 

eremitas laicos que se ejercitan en la contemplación chan y leen textos 



 201 

poco ortodoxos como novelas con un lenguaje más cercano al pueblo 

que a los clásicos, las más conocidas son “Viaje a Occidente”, “Romance 

de los Tres Reinos” y “Junto al agua”, además de textos búdicos y 

daoístas.  Se debaten entre ideas como la del orden del mundo y los 

seres o li, que no debe ser una realidad exterior a la conciencia o el 

valor inestimable de lo espontáneo que es aquello que el hombre conoce 

sin reflexionar, la necesidad de la indistinción primitiva de la conciencia 

pues la separación del hombre y el mundo sería fruto del egoísmo.  

Buscan un orden distinto al establecido oficialmente justo en un 

momento en el que la economía monetaria, el comercio y la artesanía 

conocen cambios profundos que conducen a una inestabilidad general. 

Aparece en el horizonte la joven Europa en comparación a una 

China ya vieja y serán los jesuitas con Matteo Ricci (1552-1610) a la 

cabeza quienes se encargarán de propagar un nuevo conocimiento más 

científico y tecnológico amén de una religión desconocida.  Supieron 

acomodarse a la vera del poder, logrando conversiones importantes en 

las altas esferas pero no alteraron la vida del pueblo ni en lo político ni 

en lo intelectual. 

 

 

 

 

 

 

 

 

 

 

 

 

Dai Jin (1388–1462) era natural de Hangzhou, provincia de 

Zhejiang, su talento y carisma hizo que tuviera un buen número de 

seguidores que imitaron su estilo y que con el tiempo se fueron 
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reuniendo bajo el nombre de Escuela Zhe, tomando la denominación del 

primer carácter del nombre de su provincia. 

Siendo orfebre en su juventud fue recomendado para entrar en 

palacio como pintor pero, quizá fue la envidia la que le jugó una mala 

partida y con falsas acusaciones es rechazado, aludiéndose a poses 

antigubernamentales en su obra, por lo que volvería cabizbajo a su 

lugar de origen y se dice que gracias a la protección de la noche para no 

ser visto en su huida.  Hay que tener en cuenta que por menos, más de 

un artista encontraría la muerte y de hecho el eunuco que lo 

recomendara fue ejecutado.  En este periodo, el artista profesional que 

se gana la vida gracias a su habilidad técnica y capacidad de creación, 

se consolida, aunque ya desde la caída de la dinastía Song (960-1279) 

comenzaría a hacer su aparición.  Durante la dinastía que nos ocupa la 

separación entre el profesional y el letrado es muy evidente y se da la 

circunstancia de que los primeros emperadores llamaron a su corte a 

un gran número de profesionales para trabajar en el recién creado 

palacio, dada la manifiesta desconfianza, casi paranoica, que sentían 

hacia el letrado.  Llegaron a crearse un número importante de obras 

que iban desde los retratos de la corte a los paisajes y a la pintura de 

pájaros y flores. 

Ya de vuelta en Hangzhou, vivió de la venta de sus pinturas 

adquiriendo tal renombre que en ciertos círculos era considerado el 

mejor de su tiempo.  Fue un pintor que no se encasilló en un tema, 

realizando pinturas de personajes que eran sobre todo monjes budistas 

y daoistas así como sabios ancianos y hombres de virtud, paisajes y 

también pájaros y flores, inspirándose en estilos pasados y estudiando 

las características de unos y las composiciones de otros.  Devuelve a la 

actualidad la pintura Ma-Xia o lo que es lo mismo, paisajes inspirados 

en Ma Yuan (1172-1225) y Xia Gui (1190-1225) de la dinastía Song 

(960-1279).  Una de las características de la escuela Zhe es su mirada 

al pasado, además de buscar las ideas que sustentaban el paisaje Song, 

asimilaron el tipo de pincelada y la combinación de tinta húmeda y seca 

para las distintas partes de la composición que se apoyaba en grandes 
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espacios abiertos.  Poniendo de su cosecha la soltura respecto a ciertas 

reglas que encorsetaran las composiciones y la individualidad en 

relación al sentimiento general de la obra.  No se limitaron los pintores 

de esta escuela al paisaje, ampliando su producción con pinturas de 

personajes y retratos, así como flores y pájaros, pero siempre y es este 

su principal sello de distinción con respecto a otras tendencias, 

emulando y recuperando el glorioso pasado y la herencia recibida de 

sus antepasados. 

El pintor Dong Qichang (1555-1636), que veremos un poco más 

adelante, criticó sin piedad a esta Escuela fundamentalmente por su 

inmersión en el pasado, pero sin embargo no pudo menos de alabar la 

imaginación y habilidad de Dai Jin, diciendo de él que destacaba entre 

los demás de manera excepcional, dotando a su obra de algo personal, 

un algo ausente en las obras que estudiaba o de las que se inspiraba. 

Destaca su obra “Viajeros a través de pasos de montaña” con una 

perspectiva suave y amable que recoge a los caminantes llevándolos a 

través de ella, mostrando la superioridad del paisaje que se divide 

claramente en esa mitad superior que contrasta y se opone a la inferior, 

la variación de la pincelada en el tratamiento de los árboles y la 

montaña disolviendo el trazo con agua para que prevalezca lo 

difuminado frente a lo nítido, todo ello dentro de una composición que 

invita a la contemplación de grandes espacios sin apabullar o medirse 

con la historia.  Es un rollo vertical de tinta y color sobre papel, de 61,8 

por 29,7 cm que se encuentra en el Museo del Palacio Imperial de 

Beijing. 

También es especialmente relevante su pintura “Paisaje con 

nieve” que muestra la influencia de la pintura Song (960-1279) si bien 

dotándolo de un dinamismo mayor y una fuerza especial en la 

composición, a la que llegaba gracias a la pincelada más suelta y más 

trabajada en su comienzo.  Es este un rollo vertical de tinta y color 

sobre seda que mide 143,7 cm por 77,8cm y se encuentra en el Museo 

Nacional del Palacio Imperial de Taipei. 
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Viajeros a través de pasos de montaña. 
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 Paisaje con nieve. 
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Wu Wei (1459–1509)  también es conocido como el Pequeño 

Inmortal.  De familia pobre, su padre murió cuando él era muy joven lo 

que le obligó a trabajar al servicio de otros para subsistir.  Con 

diecisiete años se fue a Nanjing donde gracias al duque de Chengguo 

que le apadrinaría, alcanzó el reconocimiento.  En dos ocasiones fue 

llamado a palacio para pintar, incluso le fue ofrecido un sello con la 

frase grabada “pintor número uno”, pero su actitud no muy proclive a 

los altos funcionarios y a la nobleza terminaba por desquiciarles, siendo 

por dos veces invitado a abandonar el palacio.  De carácter franco y 

honesto por naturaleza, gustaba de beber perdiendo con cierta facilidad 

la compostura, moriría por complicaciones debidas al alcohol.  En una 

ocasión que fue llamado por el propio emperador para ejecutar una 

obra llegó completamente bebido hasta el punto de tener que ser 

sujetado por dos eunucos, en tal estado tropezó con el tintero 

derramando la tinta sobre la seda preparada para la pintura, sin 

embargo y con unos reflejos fuera de lo común tomó el pincel y 

siguiendo el movimiento de la tinta dejó en la seda unos pinos viejos 

mecidos por un fuerte viento, tanto impresionó a quien pudo ver un 

movimiento tan preciso y excelente del pincel que el emperador le otorgó 

la denominación de “dictaminado por el cielo”. 

Perteneciente a la Escuela Jiangxia que junto a la Zhe son las que 

dominan el panorama del comienzo de la dinastía, sin olvidar la pintura 

de la corte.  Aunque esa posición privilegiada, dentro del mundo del 

arte, será puesta en entredicho con la aparición de la Escuela Wu 

liderada por pintores letrados.  La pintura considerada profesional va a 

ser profundamente criticada, sobre todo por Dong Qichang (1555-1636), 

que le achaca un pincel demasiado expresivo y falto de sutilidad, 

agravado por el hecho de provenir de clases sociales humildes y por lo 

tanto sin preparación adecuada, a diferencia de los letrados que 

perteneciendo a familias acomodadas, están educados en el arte y la 

erudición desde la infancia.  Tal fue la presión de estas críticas que 

poco a poco fueron perdiendo el mercado gracias al cual subsistían, 

optando bien por acercarse a las maneras letradas o al pueblo con 
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imágenes populares de fin de año o xilografías que abundaban a finales 

de la dinastía. 

Destaca su obra “Barcos de pesca en Xishan” en la que ya se 

puede apreciar formas más desenvueltas y poco disciplinadas, eligiendo 

una perspectiva poco profunda y una naturaleza más bien desnuda en 

la que sobresalen los árboles y las rocas del primer plano.  Se acerca en 

sus obras a la vida real, con estos pescadores echando las redes, 

eludiendo la sofisticación y elegancia, la implicación política o la 

descripción de un mundo espiritual.  Se encuentra esta obra en el 

Museo del Palacio Imperial de Beijing. 

Así mismo es relevante su obra de paisaje “Viajeros sobre el 

puente Ba en medio del viento y la nieve”, con clara influencia de la 

escuela Ma-Xia a la que aporta en su obra una mayor libertad en la 

composición imbuida de cierta tranquilidad a pesar de las condiciones 

climatológicas adversas, además de una pincelada más suelta que 

abrevia cuanto puede barriendo con el pincel las superficies que no 

delimita tanto.  Su debilidad eran las rocas y los árboles en los que se 

detenía sobrepasándose a sí mismo.  Es este un rollo vertical realizado 

con tinta y color sobre seda, mide 182,2 por 100 cm y se encuentra en 

el Museo Nacional del Palacio Imperial de Taipei. 

También gustaba la pintura de personajes que realizaría en dos 

estilos contrapuestos, uno muy meticuloso y el otro más libre y 

enérgico.   
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Barcos de pesca en Xishan. 
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     Viajeros sobre el puente Ba en medio del viento y la nieve. 
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Shen Zhou (1427–1509) de familia de letrados recibió una 

educación esmerada, tanto su padre como su tío fueron reconocidos 

pintores y letrados.  Aunque recomendado por el funcionariado local 

rechaza, con mucho tacto, entrar al servicio del gobierno, 

manteniéndose al margen y dedicado a viajar, escribir poemas y pintar.  

Supo sortear bien las intrigas ganándose el respeto de su gente y 

llegando a ser conocido hasta en la capital. 

La Escuela Wu toma su denominación del nombre con el que 

antiguamente era conocida la población de Suzhou, que a orillas del río 

Largo es una bella ciudad comparada con Venecia por la cantidad de 

canales que surcan sus calles y con una cultura muy desarrollada 

donde los letrados encontraron el lugar adecuado para prosperar en la 

segunda mitad de esta dinastía.  Los comienzos no fueron ni mucho 

menos favorables a ellos como ya hemos visto, pues las represalias de 

las que fueron objeto, junto a persecuciones políticas, tuvieron como 

resultado que esta misma ciudad fuera testigo de ejecuciones públicas 

de letrados, condenas a muerte, órdenes para que se suicidaran o 

torturas en prisiones hasta encontrar la muerte.  Condiciones que no 

mejoraron hasta mediada la dinastía cuando ya esta región dejó de ser 

una amenaza para el imperio, entonces se bajaron las tasas y se 

permitió a su población presentarse a los exámenes para funcionarios 

públicos.  Comienzan entonces a emerger los pintores letrados y a 

crearse la escuela Wu que contará con los considerados cuatro mejores 

pintores de esta dinastía, a saber Shen Zhou (1427-1509) y Wen 

Zhengming (1470-1559) junto a Tang Yin (1470-1523) y Qiu Ying (siglo 

XVI). 

La obra “El noble Monte Lu” pintada con 40 años, edad a la que 

se considera que adquiere su propio estilo, es un regalo para su 

profesor Chen Kuan (siglo XIV)  como lo explica en el propio rollo.  

Influenciado por Wang Meng (1308-1385) denota el estudio dedicado a 

los maestros Yuan.  Deja patente el detalle y la meticulosidad de la que 

es capaz en una composición donde las imponentes montañas 

contrastan con la figura que contempla la inmensidad, creando un gran 
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espacio que va perdiéndose tras escalar por la cascada y la cadena de 

montañas.  Es un rollo vertical de tinta y color sobre papel de 193,8 por 

98,1 cm que se encuentra en el Museo Nacional del Palacio Imperial de 

Taipei. 

También busca las enseñanzas de Mi Fu (1051-1107), Dong Yuan 

(907-962) y Juran (910-985) para alcanzar sus propios sentimientos en 

sus pinturas en las que al incluir caligrafías, hace que su valor crezca 

así como el prestigio de quienes aprende.  Si bien criticó a aquellos 

artistas que, siguiendo las huellas de otros pintores, terminarían por 

olvidar la realidad esquivando la mirada a la naturaleza y 

desembocando en elaborados trabajos de forma en detrimento del 

fondo.  En China la enseñanza de maestro a discípulo es un clásico y el 

aprendizaje a partir de los antepasados una constante, si bien para no 

quedarse estancado tienen entre sus máximas la que dice: “el azul 

índigo es más azul que la planta de la que se extrae” y que exhorta al 

discípulo a superar al maestro, o bien: “el aprendizaje con el maestro no 

persigue el parecido sino heredar su espíritu” pero siempre sin olvidar 

encontrar el propio. 

“Poeta en lo alto de la montaña” responde a ese estilo en el que 

prevalece la comunicación de pensamientos y sentimientos y en el que 

un poema o inscripción acompaña la pintura enriqueciéndola con 

resonancias y sugerencias muy propias de la pintura de los letrados.  

Otorga preeminencia al trabajo del pincel y la tinta en su unidad, 

simplicidad exenta de manierismo, con una composición sencilla y 

evidente.  Es la hoja de un álbum pintado con tinta sobre papel y que se 

encuentra en el Museo de Arte Nelson-Atkins de la ciudad de Kansas en 

Missouri, Estados Unidos.  Los otros dos Paisajes pertenecientes a 

colecciones privadas denotan la influencia autobiográfica, interesado 

más en crear una atmósfera poética que composiciones espectaculares, 

así como su asimilación de la pintura de los Mi. 

El rollo horizontal titulado “Escuchando la cascada” es un 

bellísimo ejemplo de un espíritu integrado con la naturaleza a la que no 

ve desde fuera, sino que escucha rendido desde sus profundidades, 
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transmitiéndonos su música al compás del latir de quien la oye.  Se 

encuentra en el Museo Nacional del Palacio Imperial de Taipei y tiene 

unas medidas de 30,4 por 500 cm. 

Fue un hombre asequible al ciudadano más sencillo que pudiera 

acercársele interesado en su obra, humilde para aprender y enseñar se 

hizo querer por todos. 
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El noble Monte Lu. 
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Poeta en lo alto de la montaña. 

 
Paisaje húmedo. 
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Paisaje. 
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Escuchando la cascada. 
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Wen Zhengming (1470–1559) es el alumno más aventajado de 

Shen Zhou (1427-1509).  Originario de Suzhou no fue precisamente un 

niño que mostrara aptitudes, sin embargo su padre que era 

administrador local, le puso a su disposición los mejores maestros de la 

localidad.  De natural apacible y calmado, demostró una constancia 

infinita para el estudio que no tardaría en dar frutos, haciéndose 

conocer y respetar en toda la región.  No tuvo, sin embargo, suerte en 

los exámenes en los que por diez veces se vio rechazado, dando al traste 

con las aspiraciones de su padre que quería verlo como funcionario y 

honrando así a sus antepasados.  Ya con 45 años es recomendado por 

el gobernador de su provincia para trabajar en el Colegio Imperial de la 

capital, llegando a ocupar un cargo alto en la Academia Hanlin.  Pero a 

los cuatro años lo dejaría, poco amigo de intrigas, para volver a su casa.  

A partir de entonces sus intereses iban de la escritura de poesía y 

ensayos a la pintura y la caligrafía, alcanzando la longeva edad de 90 

años. 

Serio y disciplinado, juntó una copiosa obra de la que es difícil 

extraer lo más significativo.  Su pintura “El Jardín del Este” nos 

transporta a una reunión de letrados que, sin función oficial, pasan el 

tiempo entre pabellones y naturaleza, dando rienda suelta a su 

creatividad, recitando poemas, admirando pinturas o jugando al 

ajedrez.  Nos transporta sin duda a esa famosa reunión que el célebre 

calígrafo Wang Xizhi (303-379) nos relatara en la obra cumbre de la 

caligrafía, su “Lan Ting Xu” que cuenta poéticamente la atmósfera de 

un día de primavera en el que unos amigos se dispusieron a disfrutar 

de la naturaleza recitando poemas a orillas de un río, con sus sirvientes 

ofreciéndoles copas de vino que dejaban deslizarse con la corriente para 

que cada cual, tomando la suya, compusiera para deleite de los demás 

y suyo propio.  Reunión tras la cual el calígrafo nos lo dejó escrito en la 

que se ha venido a considerar la caligrafía de las caligrafías.  La pintura 

es un rollo horizontal de tinta y color sobre seda de 30,2 por 126,4 cm 

que se guarda en el Museo del Palacio Imperial de Beijing. 
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En el entorno de los letrados confucianos que encuentran sobre 

todo decepción en sus carreras oficiales, debido a las luchas internas, el 

consuelo lo encuentran en los debates sobre daoismo y budismo chan.  

Expresados ya sea con ese personaje de mirada perdida sentado cerca 

de una ventana, o el que errante en el camino se detiene a contemplar 

una caída de agua, aquel visitante que atraviesa un puente para 

llegarse a ver a alguien, las rocas firmes entre agua que serpentea sin 

pausa, montañas que se pierden en la distancia, ofrecen todos un 

espectáculo de tranquilidad con acento autobiográfico.  En las hojas del 

álbum con ocho pinturas y sus correspondientes caligrafías a las que 

pertenece “Jardín de un letrado sin éxito” que pintó con 81 años con 

tinta sobre papel y cuyo tamaño de hoja es de 26,6 por 27,3 cm, 

pertenecientes al Museo Metropolitano de Nueva York, tenemos una 

muestra de comunión con el destino, de aceptación de las 

circunstancias.  Ilustran las palabras del pintor Xu Wei (1521-1593) 

cuando advirtió a sus compañeros que la pintura no debiera de tomarse 

a la ligera por que es el juicio de la historia escrita en silenciosos 

poemas.  Xu Wei (1521-1593) es un pintor desconocido en vida con 

importantes composiciones no sólo de flores que Badashanren, a quien 

veremos en la siguiente dinastía, supo apreciar, recogiendo su espíritu y 

prolongando tanta energía. 

La pintura “Retiro del Maestro Liu” realizada con 73 años, es un 

bello ejemplo de composición bien equilibrada, que no busca el efecto ni 

grandioso ni efímero, con un pincel meticuloso que se detiene en los 

árboles y entona las montañas, un color suave y elegante que habla del 

retiro silencioso y respetuoso en torno a la naturaleza, probablemente 

las características más representativas de su obra.  Es un rollo vertical 

de tinta y color sobre papel de 95,2 por 45,7 cm y pertenece al Museo 

Metropolitano de Nueva York. 

“Vuelta de la barca a la bahía” es un paisaje que denota su 

profunda asimilación de la obra de sus antepasados, dividido por el 

vacío consigue poner en movimiento circular los elementos de la 

pintura, acentuando la perspectiva inferior que nos la devuelve la caída 
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de la cascada para hacernos sucumbir el la delicadeza del arbolado y 

apreciar finalmente la barca que aún parece deslizarse.  Se encuentra 

esta pintura en el Museo Nacional del Palacio Imperial de Taipei, 

realizada con tinta sobre papel y mide 115 por 33,5 cm. 

“Viejos árboles en torno a la fría cascada” es un rollo vertical de 

tinta y color sobre seda que mide 193,4 por 58,8 cm y se encuentra en 

el Museo Nacional del Palacio Imperial de Taipei. Esta obra la pintó 

cuando ya contaba 80 años y constituye un ejemplo raro dentro de su 

creación por la inmediatez de lo representado, en el que la distancia se 

reduce considerablemente, además se deleita con una pincelada rápida 

y directa,  que contagia la obra de una frescura juvenil cuando menos 

paradójica. 

 

 

 

 

 

 

 

 

 

 

 
El Jardín del Este. 

 



 220 

 
Jardín de un letrado sin éxito. 
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Jardín de un letrado sin éxito. 
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Retiro del Maestro Liu. 
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     Vuelta de la barca a la bahía. 
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Viejos árboles en torno a la fría cascada 
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Dong Qichang (1555–1636) natural de Shanghai, o más 

exactamente de una pequeña población satélite que en su día se llamó 

Huating y hoy es Songjiang, la escuela que se formó alrededor de él vino 

a llamarse Escuela Huating.  Aprobó el examen de más alto nivel de la 

corte imperial cuando contaba 35 años, lo que le situó como Maestro de 

la corte para los asuntos de la Familia Imperial en el Ministerio de los 

Ritos.  Aunque la primera vez que se presentó, a los 17 años junto a su 

primo, a un examen le dieron sólo la segunda plaza por tener una 

caligrafía insuficiente.  Esto hizo que se esmerara tanto en su práctica 

que llegó a ser reconocido como uno de los más grandes.  Una vez en la 

capital y en la corte, reluctante a entrar en el torbellino político, supo 

eludir muy frecuentemente sus compromisos para volver a su tierra 

donde gustaba visitar a los amigos, contemplar obras del pasado de 

pintura y caligrafía, hacer su propia colección, además de escribir 

poesía, pintar y caligrafiar.  En una ocasión llegó a estar hasta 

diecisiete años ausente.  Fue uno de esos extraños letrados activos en 

los más altos cargos que supo y pudo ser también artista, escritor y 

coleccionista.  Una dinastía en decadencia, en la que los controles y las 

exigencias se diluían en las diferentes facciones en el poder, favorecía 

sin duda esta posibilidad a personas capacitadas. 

Escribió los “Principios de la pintura” (Hua Zhi) que se ha 

distinguido por la enorme influencia que tuvo durante los siguientes 

tres siglos.  Sin embargo y quizás por el aplomo que demostró en sí 

mismo, exagera en la catalogación de las tendencias en arte que se han 

ido presentando desde la dinastía Tang (618-907), simplificando y 

ordenando lo que por naturaleza se diversifica dependiendo de 

circunstancias históricas y de la vida y personalidad de los artistas.  El 

panorama artístico es muy rico y variado, resistiéndose a unos dogmas 

tan estrictos y a una síntesis que constriñe y elimina matices y detalles 

de gran valor para saborear la pintura en toda su grandeza.  Digamos 

que metafóricamente hablando, en el paisaje de la pintura elimina los 

senderos y las especies vegetales, para presentar el esqueleto más 

básico, la estructura más elemental.  La excesiva intelectualización, su 
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enorme capacidad y método para el trabajo, una vida sin grandes 

sobresaltos que desde la niñez dominó con su inteligencia además de la 

suerte en la vida pública, le llevó a cosechar una sólida moralidad que 

le indujo a un orden del mundo de la pintura en paralelo al que él 

conocía, en el que nada escapaba a una razón lógica y a la posibilidad 

de conseguir aquello que deseara para sí. 

Siguiendo su discurso artístico, tanto el ritmo del espíritu como la 

representación de la forma en conformidad con lo que es, están en la 

naturaleza del individuo y no son aptos para ser adquiridos a lo largo de 

la vida, sin embargo no se opone a un aprendizaje a través de la lectura 

de miles de libros que construyen la cultura propia del artista, además 

de los viajes a través de miles de kilómetros que desarrollan en él la 

inspiración que guarda la naturaleza en sí misma.  El aprendizaje de la 

pintura debía comenzar por el estudio de las obras del pasado y acceder 

a continuación a la propia naturaleza, ya que al ser más importante 

requería llegar a ella con una cierta preparación.  Se mostró siempre 

intransigente con una supuesta vuelta al pasado en el arte, pues una 

cosa era aprender de ellos, y otra instalarse en el ser ajeno y dejarse 

llevar por lo que no es propio.  Especialmente se oponía a buscar las 

respuestas fuera de uno mismo, o seguir normas externas en el camino 

del arte, cuando la única vía debiera ser la de la interiorización.  La 

pintura sólo podía entrañar divertimento y así beneficiar la salud física 

y mental, en oposición a la tensión o el excesivo celo que tan sólo 

ayudarían a acabar con las aptitudes propias.  Sabiendo medir el 

esfuerzo se estaría en condiciones de alcanzar edades longevas, muy 

deseadas en el letrado por la sabiduría que se les supone, como es el 

caso de Wen Zhengming (1470-1559); de extralimitarse se morirá joven, 

como Zhao Mengfu (1254-1322), que lamentablemente no disfrutó de 

ese estadio.  Siguiendo el hilo de su pensamiento y supuesto el placer 

de la pintura, intrínseco a sí misma, contenta el gusto letrado de quien 

es ferviente partidario y en modo alguno el artesano para quien guarda 

la vulgaridad y la profesión, enlazando, a su decir, con el sentir de Su 

Shi (1036-1101).  Criticó sin reservas la Escuela Zhe y a los 
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profesionales de la corte, preservando al letrado de toda injerencia que 

no estuviera a la altura. 

Teoría que sustentó históricamente incidiendo en la distinción de 

las escuelas del Norte y el Sur, escuela esta última que con la caída de 

la dinastía Song (960-1279) encontró su mayor desarrollo y su punto 

álgido al final de la dinastía Ming (1368-1644), cuando un gran número 

de letrados, para escapar de los conflictos políticos de la corte, vivieron 

retirados del mundo encontrando paz espiritual en el budismo chan.  

Dicho budismo que emergió durante la dinastía Tang (618-907), conoció 

dos escuelas, la del norte y la del sur, la primera conducida por 

Shenxiu (siglo VII) es partidaria del despertar gradual poniendo el 

acento en las reglas y la disciplina, la segunda conducida por Huineng 

(638-713) aspira al despertar súbito enfatizando en la realización 

personal.  Lo cual inspira a Dong para mostrar un paralelismo entre el 

chan y la pintura, que igualmente con la dinastía Tang (618-907) 

encuentra la bifurcación en su andadura.  Clasifica entonces dos 

vertientes, la del Norte y la del Sur, a la primera pertenecen Li Sixun 

(651-716) y su hijo, perpetuándola Ma Yuan (1172-1225) y Xia Gui 

(1190-1225).  A la segunda se adscribe Wang Wei (701-761), cuyo 

método continuaría Dong Yuan (907-962), Juran (910-985), Mi Fu 

(1051-1107), Mi Youren (1075-1151) y los conocidos como “los cuatro 

maestros de la dinastía Yuan” (1277-1368).  La escuela chan del norte 

fue perdiendo fuerza mientras la del sur enraizaba cada vez más en la 

sociedad, también en pintura las escuelas tendrían el mismo destino. 

Dong suscribe que la pintura letrada es la del sur que define 

como monocroma, autodidacta, independiente, auto realizadora y no 

apta para el comercio.  A la del norte le adjudica el paisaje azul y verde, 

una formación estricta, sometimiento a la técnica y a las reglas, 

profesionalizada y comercial.  Una división tan limpia no deja de estar 

sujeta a contradicciones, complicando más que esclareciendo conceptos 

claves del arte.  Pero sin embargo esta teoría va a influir durante tres 

siglos la pintura china, alimentando un tópico equívoco, que produce 

más el efecto de la sequía en el paisaje del arte que el del riego 
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agradecido al atardecer.  Pero también es cierto que levanta un ánimo 

aletargado en el mundo del arte y reivindica para el letrado un puesto 

que, en el tiempo que le tocó vivir, quedaba en entredicho. 

Sus pinturas alimentarán similitudes con las del pasado, fiel a su 

teoría.  Tenemos un ejemplo en su pintura “Los montes Qingbian” que 

hace referencia a la obra de Wang Meng (1308-1385) de similar título, si 

bien deja su sello personal al invertir la composición, pues si en aquella 

llaman la atención los picos de vértigo que caen sobre el espectador, en 

esta  es el valle el que abre hasta el río al fondo, tras el cual todavía hay 

montañas envueltas en brumas que se alejan del que mira.  Primero 

estudia el pasado, luego profundiza en la naturaleza, pero sobre todo 

trasmite su mundo interior sumergiéndose en sí mismo en el presente 

de la pintura.  La pintó con 62 años y es un rollo vertical de tinta sobre 

papel que guarda el Museo de Arte de Cleveland en Estados Unidos. 

Su pintura se vuelve paulatinamente más intelectual y con la 

suya la de sus seguidores, lo que provocará en el artista de la dinastía 

Qing (1644-1912), Shitao (1642-1707), un llamamiento para volver a la 

naturaleza.  En la última etapa de su vida se recrea más con el 

pensamiento de los buenos momentos transcurridos entre amigos 

contemplando arte, sus recorridos por río para llegar a su ciudad o la 

mirada detenida en el decoro de diferentes ambientes, para en el 

momento de pintar dejarse llevar por la densidad y riqueza de su 

intelecto que le transporta a resultados alejados de respuestas sencillas 

y directas.  Tanto el “Paisaje de Sheshan” como el “Paisaje” que se 

muestran nos acercan a su pintura de sus últimos años en los que deja 

su estilo más personal, se encuentran ambos en el Museo Nacional del 

Palacio Imperial de Taipei y los dos rollos están realizados con tinta 

sobre papel, el primero mide 98,2 por 47cm y el segundo 115,7 por 45,4 

cm. 

El siguiente “Paisaje” es un rollo horizontal que guarda una 

colección privada, en el que se puede contemplar variedad en la 

composición, variedad en el trazo y un gusto por cada rincón del 

mismo, un placer tan terminado a la hora de pintarlo, que más allá de 
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cualquier parecido formal, es sin duda el sedimento de quien ha sido 

capaz de dominar la contemplación de la naturaleza tanto exterior como 

interior, de la que está fuera del ser humano como la que le pertenece 

como tal.  Es lo que está más allá de las palabras. 
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Los montes Qingbian. 
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Wu Bin (act.1573–1620) natural de Putian en la provincia de 

Fujian.  Destacó como paisajista con obras un tanto extrañas fruto de 

una gran imaginación, como vemos en su “Paisaje” inextricable, de casi 

imposible acceso, con moradas al borde del precipicio, y picos 

inconmensurables que transmiten desolación e impotencia, vértigo e 

intranquilidad ante la grandiosidad inalcanzable. 

Pero sobre todo trabaja la figura humana con pinturas de 

personajes religiosos como los arhat o discípulos de Buda, en actitudes 

y posturas un tanto cómicas que poco tienen que ver con los realizados 

durante la dinastía Tang (618-907) o Song (960-1279), más solemnes y 

mostrando una sabiduría elevada.  Bien es cierto que con la caída de la 

dinastía Song la religión conocerá un declive progresivo y con él la 

pintura de personajes de la que era principal mecenas. 

Wu dedicó su vida al budismo chan entrando como monje en el 

Templo Qixia de Nanjing.  En la imaginación popular a los monjes 

mendicantes se les atribuía poderes mágicos y milagros propios de los 

discípulos de Buda, creencias que entre la corrupción y la ineptitud del 

final de la dinastía, crecieron sobremanera.  El trabajo de Wu 

representa la rebeldía a través de la excentricidad de sus personajes.  

Un claro ejemplo son sus “Los dieciséis Lohans” o arhat en sánscrito 

que el budismo chan, insistente en lo humano y en contra de las 

divinidades, popularizó a través de la veneración a estos santos 

personajes en los que valoraban el logro de la liberación por el propio 

esfuerzo, atribuyéndoles poderes mágicos como fruto de su sabiduría.  

En ellos probablemente recoge Wu la tradición de procesiones 

populares y los cada vez más frecuentes dramas escritos para 

escenificar. 

 

Contemporáneo de Wu y de su misma localidad es el pintor Zeng 

Jing (1564-1647) era pintor profesional cuyos retratos fueron muy 

valorados, tanto que los letrados le invitaban para que pintara en sus 

casas.  Retrató a todo un elenco de personajes de la talla de Dong 

Qichang (1555-1636) y como el retrato pedía ser pintado del natural, 
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pasó su vida viajando.  Sus obras destacaron por su realismo, rostros 

tal que reflejos de un espejo, expresiones tan reales que confundían, 

dicen que a los 50 años alcanzó la madurez de su arte y con 70 la cima 

de su creatividad.  El retrato de Zhang Qingzi, que ocupa la portada del 

libro, pintado cuando el artista tenía 58 años, en el año 1622, 

representa a un letrado con atuendo de doctor, célebre también en 

poesía y literatura.  Es la viva imagen del letrado en actitud amable y 

considerada, elegante, del gran espacio a su alrededor se diría la 

atmósfera y la amplitud en la que se expande su energía positiva y su 

personalidad cultivada.  Es un rollo vertical de tinta y color sobre seda, 

de 111,4 por 36,2 cm que guarda el Museo Provincial de Zhejiang. 
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Paisaje. 



 237 

 

 

 

 

 
Los dieciséis Lohans.  Detalle 

 

 

 

 
Los dieciséis Lohans.  Detalle 

 

 

 



 238 

 
Los dieciséis Lohans.  Detalle 

 

 
Los dieciséis Lohans.  Detalle 

 



 239 

 

Dinastía Qing.   (1644-1912) 

Es la ocupación de China por un pueblo fronterizo del norte, el 

manchú, que por segunda vez se internará en el territorio vecino, esta 

vez para ocuparlo en su totalidad y permanecer casi tres siglos.  El 

imperio Jin (1115-1234) que ocupó el nordeste de China fue el 

precursor de esta nueva invasión. 

Los manchúes, al igual que hicieran los mogoles, se instalan en 

China como los señores de una población de esclavos.  Impidieron la 

entrada de los Han, o raza mayoritaria china, a Manchuria para 

reservar un territorio limpio de la influencia extranjera, dividieron la 

capital de China, Beijing, adjudicando el norte para los manchúes y el 

sur para los chinos, prohibieron el matrimonio mixto, impusieron el 

cambio de vestimenta y peinado con la tradicional coleta del pueblo 

invasor, expropiaron tierras convirtiendo muchas en pastos, llegaron a 

la compra-venta de mano de obra para el cultivo con el status de 

auténtico esclavo, creándose una atmósfera de terror muy poco 

beneficiosa para el progreso de la población.  Y se dará marcha atrás, 

erradicándose la esclavitud y devolviéndose tierras confiscadas, poco a 

poco se reestablece una cierta igualdad con la que se da comienzo al 

siglo dieciocho, conocido por la fiscalidad agraria más llevadera de toda 

la historia y los consiguientes beneficios que aporta a una sociedad 

eminentemente agraria que conocerá una expansión sin igual, también 

la artesanía y el comercio, que consigue penetrar en prácticamente 

todos los países del mundo, participarán de un desarrollo importante. 

El norte fue más fácilmente ocupado, el sur, fiel a la historia, 

acogió el repliegue de la resistencia, que se mostró importante entre la 

clase letrada y los dirigentes reconocidos por ellos.  Pero los invasores 

no dejarían de empujar hasta hacerlos llegar a Yunnan donde ya en su 

debilidad y alejamiento acaban por rendirse a los hechos. 

En 1656 se abren de nuevo las convocatorias a los exámenes 

oficiales, que junto a la adopción sin grandes cambios de las 

instituciones y favoreciendo la aristocracia, ayudan a enterrar las 
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diferencias, conciliándose las clases dirigentes y sometiéndose al 

cambio de dinastía.  Es fundamental la vuelta al entendimiento de la 

Corte y la administración, que en la anterior dinastía tanto padeció.  

Ahora se prima la concordia entre la élite china, suavizándose las 

rivalidades entre ocupados y ocupantes que durante dos siglos 

convivirán reforzándose mutuamente y llegando a triplicar la población. 

Dentro de un bienestar general, tanto entre el campesinado como 

las clases cultas, se adopta una ortodoxia neo-confuciana que carga de 

paternalismo a los emperadores y favorece un orden moral que fortalece 

el principio de autoridad y las virtudes de la obediencia.  Puede 

afirmarse que el Imperio Confuciano por excelencia, en el que la 

ortodoxia moral y el sistema político forman un todo indisociable, es en 

el que nos encontramos, ya que después de siglos de búsqueda interior 

y aspiración a la sabiduría, ha llegado un tiempo en el que es necesario 

ordenar el mundo exterior en detrimento del interior. 

Se consolida un imperio fuerte que parte del interior de sí mismo 

hasta territorios fronterizos que incluyen Mongolia y Tibet, basado en 

un cierto dejar hacer potenciando las particularidades, pero sobre todo 

en una diplomacia inteligente que fortalece las relaciones hasta 

conseguir un control territorial que sigue vigente, aunque en menor 

medida, en la actualidad. 

Toda la eclosión favorable que genera el cambio de dinastía 

comienza a enturbiarse a finales del siglo XVIII con la corrupción que 

encabeza el general más cercano al propio emperador.  Cuando las 

cosas empiezan a ir mal se elevan las tasas agrarias, como ha ocurrido 

ya tantas veces, provocando una miseria que unida a la injusticia que la 

corrupción alimenta, hacen resurgir de sus propias cenizas nunca 

extinguidas, a la organización del Loto Blanco que ya en otros finales de 

dinastías tuvieron su protagonismo.  El nuevo siglo comenzará con siete 

grandes inundaciones del río Amarillo, que una vez más parece ser la 

llamada a la reflexión sobre el estado de cosas y la necesidad de un 

viraje en el caminar del país. 
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El pensamiento político critica un desarrollo insano del 

centralismo que se obliga a estar presente en los lugares más recónditos 

y en las decisiones más concretas.  El funcionariado es, en la mayoría 

de las ocasiones, ignorante de las particularidades del lugar de destino, 

además del exceso de cometidos diferentes, le hacen tan prudente como 

inhibido en sus actuaciones y que el neo-confucianismo, presente desde 

los Song (960-1279), protege como actitud y forma de comportamiento.  

Por otro lado las relaciones humanas, tanto privadas como públicas, 

que conlleva un cargo de funcionario se confunden demasiadas veces 

con un tráfico de influencias nefasto, del que el ser humano que hay 

detrás del cargo es consciente, pero la maquinaria administrativa se ha 

vuelto demasiado fuerte para ir en contra de ella.  El letrado se ve 

atrapado en la inmensa tela de araña de su propia organización, que en 

el siglo XIX se revela más castrante que ágil y resolutiva.  El 

pensamiento filosófico opone al deterioro devolver una cierta autonomía 

local, autoridad perdida y recuperar la iniciativa personal y el 

sentimiento de responsabilidad.  Pero sobre todo promocionar los 

conocimientos prácticos y científicos. 

Un punto de inflexión es el reinado de Qianlong (1736-1795) y la 

inquisición literaria que protagoniza con la quema de más de diez mil 

obras, amén de la brutal persecución de autores y familiares.  Y va a ser 

en este mismo periodo cuando paradójicamente se escriba la que está 

considerada mejor novela de todos los tiempos en China, “Sueño en el 

Pabellón Rojo”, con un gran fondo psicológico, de Cao Xueqin (m. 1763), 

entre otras también importantes.  Lo cual es signo de que el letrado 

goza de buena salud y es capaz de reflexión, espíritu crítico y fantasía 

para sintetizar su mejor tradición estética, literaria y filosófica, 

mostrando brillantez en una de las encrucijadas más complejas de su 

caminar. 

Una presencia a tener en cuenta durante esta dinastía es la de los 

jesuitas que llegaron con la anterior dinastía, y con ellos la influencia de 

Europa, aunque nunca las creencias religiosas de unos y otros van a 

encontrar complicidad, como ocurriría con el budismo.  Sin embargo 
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hay un trabajo importante de acercamiento que dará sus frutos y 

acercará dos visiones de la vida que se manifiestan complementarias en 

el camino, al igual que el yin y el yang en el dao. 
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Hongren (1610–1664) natural de Shenxian en la provincia de Anhui.  Es 

el primero de los cuatro monjes pintores que en la religión budista encontraron 

su refugio para expresar su profundo descontento con el cambio de dinastía,  

permaneciendo lo más fieles posible, según sus circunstancias y posibilidades, 

al régimen caído.  Junto a Hongren son Kuncan (1612-1673), Badashanren 

(1626-1705) y Shitao (1642-1707) los cuatro eminentes monjes que dejarán 

una huella imborrable en el arte.  El único que ya era monje bajo la dinastía 

Ming (1368-1644) era Kuncan que tenía un sentido religioso profundo, los otros 

tres sin ser religiosos encontraron en el monasterio y el hábito el espacio en el 

que dar rienda suelta a su malestar dentro de la sociedad que les tocó vivir. 

De familia humilde, perdió a su padre siendo aún joven, no dejó de 

estudiar pasando el primer examen que le dio entrada a una carrera oficial que 

abandonaría pronto, con 36 años se ordena como monje budista pues es 

consciente que la continuidad de Ming se ha convertido en un sueño 

inalcanzable.  Tras vagabundear por diversas provincias se asentó en un 

monasterio al pie del monte Huang en su provincia natal, montañas y agua 

fueron sus fieles compañeros y su pintura el reflejo de su comprensión de las 

mismas.  A su alrededor se fue formando un grupo de seguidores ávidos por 

sus enseñanzas, entre ellos escribían poemas, salían juntos a pintar o bebían 

una taza de té contemplando quizás una luna que los sorprendería al 

amanecer.  A su muerte fue enterrado en el mismo paraje por el que tantas 

veces transitara, al pie de su querida montaña y entre árboles de ciruelo 

plantados alrededor de su tumba para que cuando florecieran fueran como 

estrellas del firmamento sus flores contempladas desde la tumba. 

Considerado, de entre los cuatro, como el poseedor de una forma de ser 

y pensar más elevada.  En la realización de su obra mira al pasado, procurando 

despojarla de todo lo inútil para llegar a lo más esquemático e insípido, 

consciente de que en lo esencial es donde más riqueza subyace.  Tomando 

como modelos los grandes pintores de Yuan (1277-1368), preferentemente Ni 

Zan (1301-1374), dejó un estilo muy personal sobretodo en la representación 

de rocas que son, la mayoría de las veces, protagonistas de unos paisajes 

llenos de vida austera, con esas masas de piedra modeladas a cincel y martillo 

de formas caprichosas, despojadas de casi todo menos de esos pinos 
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imposibles pero reales que crecen con formas únicas en los lugares más 

estrechos e insospechados, como un canto a la esperanza.  En su obra “Pinos 

con rocas” muestra esos enormes pinos de formas tortuosas que amparan a las 

rocas singulares que se adentran en el vacío, sugiriendo un mundo interior 

limpio, onírico, que se aleja de la realidad exterior, como  él de una sociedad 

que desea mantener ajena al discurso de su vida, aunque las rocas bien 

pudieran ser el camino que él sigue a la sombra de un presente que se 

distorsiona. 

Sus paisajes son composiciones en las que las rocas muestran el 

discurrir de la vista que camina hacia el fondo de un espacio que se coloca en 

lo alto de la hoja con esos árboles solitarios que crecen en lugares casi 

imposibles, coronando piedras y acentuando el vértigo de una soledad que 

asciende entre profundos y cortantes barrancos, sin seres humanos que se 

aventuren, tan sólo pretendidos en el lejano pabellón desde el que vislumbrar 

un horizonte diferente. 

El “Lago del Este” muestra más exuberancia, una naturaleza más 

amable que invita al paseo y al recreo entre agua y árboles jóvenes que se 

muestran tranquilos en las suaves colinas y entre los bambúes los pabellones 

del monasterio que se recoge silencioso y casi oculto del ruido de una sociedad 

de la que se protege para preservar la fuerza intacta de la meditación y el 

ostracismo de quienes miran al pasado leales al orden y la armonía heredadas. 

Sus obras pertenecen a colecciones privadas. 
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Pinos con rocas. 
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Paisaje. 

 

 

Lago del Este. 
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Kuncan (1612–1673) natural de Changde en la provincia de Hunan.  

Estudió en su juventud los clásicos confucianos, para después 

convertirse en monje del budismo chan.  Vivió en el monasterio de 

Youqi en la ciudad de Nanjing, donde célebres letrado fieles a la 

dinastía Ming (1368-1644) tenían por costumbre reunirse.  A los 30 

años tuvo que entrar en la guerra contra los manchús, permaneciendo 

10 años junto a la resistencia, guardará toda su vida dentro de sí 

fuertes sentimientos nacionalistas.  Luego, con su hábito de monje, 

recorrerá varios monasterios del sur de China, escribiendo poemas y 

pintando, aunque también pasando penalidades en parajes por los que 

no era fácil transitar.  Llegará a ser abad del monasterio Baoen donde 

permanecerá el resto de su vida.  Fue un hombre honesto y sincero, un 

solitario que con frecuencia elegía el silencio en el que permanecía días 

enteros. 

Sus paisajes chocan por su emoción, están llenos de fuerza y 

respiran libertad de expresión, gran conocedor del pasado, de las 

diferentes tendencias y estilos desarrollados por tantos otros pintores, 

no se alinea con ninguno sino que desarrolla su propio estilo, tomando 

de cada uno lo que más se identifica consigo mismo.  Son paisajes con 

una gran variedad de elementos que combina jugando con la 

alternancia en composiciones agradables, por las que el espectador se 

pierde por entretenidos recorridos abusando de una contemplación sin 

tiempo, de la que recoge los sentimientos del artista que siempre 

caligrafía en sus obras, en las que expresa la alegría que para él supone 

vivir en la reclusión de los paisajes naturales como única compañía, 

paseando por la montaña con total olvido del tiempo.  Hay montañas y 

agua, brumas y cascadas, cielo y ríos, pabellones y monasterios 

perdidos entre árboles y personas caminando o pescando solitarias y 

calladas, y todo ello lo dispone para deleite del que sabe encontrar el 

ritmo que respira el paisaje y contagiarse de él más allá del que un 

orden social concreto pueda imprimir en su gente, pues como él dice 

sólo con paciencia y silencio puede la inspiración chan aparecer. 
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La pintura del “Templo en el saliente de la montaña” no es otro 

que el Monasterio Baoen donde pasó los últimos años de su vida como 

abad, está pintado cuando tenía 49 años y su caligrafía en la pintura 

relata sus paseos por tales parajes y sus horas de meditación en aras a 

llegar al despertar chan.  Realizada con tinta y color sobre papel. 

Sus obras están en colecciones privadas. 
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Templo en el saliente de la montaña. 
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Paisaje. 

 

 
Paseando por la montaña en el olvido de los años. 
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Badashanren (1626–1705) una personalidad distinguida y muy 

apreciada por la historia de la pintura china.  Su nombre de pila, Zhu 

Da, delata su pertenencia a la familia imperial de Ming (1368-1644), 

nació en Nanchang y conoció en su juventud una vida fácil en el 

entorno de un palacio rico  rodeado de belleza y placer.  Era un hombre 

vivo y alegre que disfrutaba de la palabra.  Cuando contaba 18 años la 

dinastía Ming cae y con ella todo su entorno aristocrático que es el 

único que conocía.  Decidió callar y escribió en la puerta de su morada 

la palabra mudo, permaneciendo sin decir nada durante diez años, 

sonreía, asentía o negaba, también gritaba, su carácter se agrió y su 

disposición al buen humor desapareció.  Dejó su casa para entrar en un 

monasterio budista donde enseñaba su doctrina a más de cien 

alumnos.  Largos años de desencuentro consigo mismo y malestar hacia 

la sociedad le llevaron a comportarse como si estuviera loco, bien se 

postraba derramando tremendas lágrimas o reía a plena mandíbula 

mirando al cielo, bien comenzaba a bailar con un extraño balanceo de 

brazos y piernas o cantaba desaforadamente. 

La vejez le otorgó una cierta paz en la que encontró el placer de la 

caligrafía y la pintura a las que dedicará sus últimos veinte años de 

vida, con una pasión propia de su carácter más auténtico y 

personalidad más íntima.  Entonces adoptó el seudónimo con el pasará 

a la historia que significa el “Hombre de las Ocho grandes Montañas” 

que curiosamente cuando los cuatro caracteres se escriben unidos con 

una cierta rapidez o utilizando la escritura cursiva14, pudieran leerse 

como los caracteres para llorar y reír, mostrando así esa particularidad 

contradictoria de su carácter.   

Sus cuadros están cargados de rocas abruptas o raíces nudosas 

bajo composiciones violentas e insólitas. También pinta animales en 

actitudes extrañas, a veces desenvueltos o agresivos.  Flores o paisajes 

con técnicas innovadoras y muy personales.  Es sin duda uno de los 

pintores más originales e inimitables de la tradición china.  Su 

pincelada es nítida y parsimoniosa, con ella dio vida a esos peces o 

                                                
14 En la caligrafía china se distinguen cinco estilos: el sigilar cancelario, regular, corriente y cursivo. 
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pájaros tan característicos de su pintura, que se muestran extrañados y 

burlones, descontentos o coléricos.  También sus flores de loto son 

principales en su obra, engullida por la soledad y desolación, mientras 

sus árboles se cargan de emoción en sus formas únicas y sus bambúes 

simbolizan, como no podía ser de otra manera, la lealtad, en este caso a 

sí mismo. 

Combinó la pintura con la poesía y la caligrafía, su amor por la 

palabra se refleja en los escritos en los que domina el juego, el humor, 

la crítica y las metáforas en ocasiones imposibles de captar en su 

grandeza y habilidad para la sugerencia y las referencias históricas o 

presentes de la sociedad que vivió.  Rara vez aparecen personas en sus 

pinturas, otorga toda su humanidad, que es mucha, a los animales y al 

mundo vegetal, les hace ver y sentir como si el pensamiento y los 

sentimientos salieran por sus ojos, como si las poses, a veces tan 

caprichosas como la más coqueta de las cortesanas, bailaran para el 

mundo.  No es el relato de una vida en un jardín autobiográfico, no son 

las excelencias de un mundo empeñado en la sabiduría, tampoco una 

adoración a la naturaleza en su grandeza y misterio, es su propio ser el 

que respira extenuado, el que grita iracundo, nadie como él para estar 

presente en cada pincelada sin ser visto en ninguna, como gustaría el 

letrado más exigente.  Nadie como él para dejarnos la hondura del ser 

humano cultivado libre de cualquier aparato de estado, rindiendo culto, 

no a sí mismo sino, a la vida que, a través de él y gracias a él, deja que 

circule plena de energía hasta la obra.  Nadie como él para dar libre 

curso al dao que eligiendo y circulando entre yin y yang que nadan en 

el vacío, es capaz de prescindir de la vida para dejarla en su trazo. 

Porque su caminar es a la inversa, si Su Shi (1036-1101) se convierte 

en bambú disolviéndose en su obra, él convierte a sus animales y 

plantas en sí mismo, mira el mundo y al espectador a través de sus 

pinturas, guarda sus palabras para el pincel y se transporta a sí mismo 

al papel, haciéndose presente en cada trazo.  Se disuelve en vida para 

quedar siempre presente en su pintura. 

Sus obras están en colecciones privadas. 
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Rocas y peces. 
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Cedro. 
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Crisantemo. 

 
Lotus. 
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  Lotus. 

 

 

 
Hojas. 
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Flores, rocas y dos peces. 
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Shitao (1642–1707) Zhu Ruoji era su nombre, el de un niño que 

con tan sólo tres años perdía a su padre asesinado en su condición de 

Príncipe de Sangre de la dinastía anterior.  Fue un sirviente el que se 

encargó de ponerlo a buen recaudo en un monasterio, evitando así una 

muerte segura por familiaridad con los caídos en desgracia.  Claro que 

tal acontecimiento marcaría su vida perdido en una identidad que le 

sería difícil aclarar, no ya en cuanto a la comprensión racional de los 

hechos de su vida, sino a la aceptación de un destino incierto en los 

años que cada cual forja su persona apoyado por la familia que él 

nunca tuvo y su proyección en unas circunstancias proclives al 

abandono y desinterés en el dolor de los suyos, además de la 

inestabilidad social y decaimiento artístico.  Desconcierto de su 

identidad que se manifiesta en la cantidad de seudónimos que 

adoptaría a lo largo de su vida, más de treinta, que recogen sus 

cambiantes visiones de sí mismo.  Con la contradicción vivió siempre, 

provocándole una insatisfacción y una inquietud presente en su obra, 

que encaminó hacia una variedad enorme de técnicas pictóricas y 

profusión de obras que reflejan una mirada siempre curiosa e 

inverosímil por extraordinaria e innovadora. 

Natural de la provincia de Guanxi, la fecha de su nacimiento está 

clara con una diferencia de tan sólo un año según unos historiadores u 

otros, pero la de su muerte levantó polémica durante un tiempo 

atribuyéndosela al año 1720, sin embargo estudios más recientes ponen 

a casi todos de acuerdo en que no debió pasar del año 1707.  Educado 

por los monjes fue iniciado al budismo chan, pero practicó tanto la 

meditación como el arte del pincel, pues en la época los monasterios 

servían de refugio a tantos disconformes con el nuevo orden social que 

acudían en busca de una expresión más libre, formando grupos laicos 

para discutir, componer poesía o practicar la pintura o caligrafía, 

contribuyendo a que su vida fuera más completa y más rica en 

experiencias y aprendizajes.  Cierta precocidad debieron ver los monjes 

en él, ya que con tan sólo diez años lo echan al camino para no limitar 

su horizonte, algo que la cultura china reserva a quienes muestran 
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sabiduría en su proceder.  Emprende viaje por distintas provincias del 

sur del país, siguiendo el curso del río Azul y parando en Wuchang, 

ciudad grande y portuaria sobre el río donde permanecería diez años, 

sin dejar de frecuentar lugares de reconocida tradición artística, por los 

que se le puede seguir la huella gracias a pinturas que va dejando por el 

camino.  Ya con 20 años y monje del budismo chan bajo el nombre de 

Daoji, su maestro le envía a Xuancheng en la provincia de Anhui donde 

pasará catorce años errando por los caminos y las montañas más 

grandiosas que China puede ofrecer y reducto de tantos otros artistas a 

lo largo de la historia.  Será un tiempo decisivo en su consolidación 

como artista y ser humano, en la interiorización de sus sentimientos, en 

la comprensión de la naturaleza, en la integración en el ritmo cósmico, 

en su abrazo a lo universal.  Entra en la naturaleza para no percibirla 

como externa o extraña, sino una consigo mismo. 

Con la llegada al poder del emperador Kangxi (1662-1722) la 

situación para los letrados mejorará, pues aún gobernando con mano 

dura supo mostrar tolerancia hacia la cultura, consiguiendo que 

muchos letrados retirados del mundo oficial salieran a la luz, Shitao 

será uno de ellos trasladándose a Nanjing cuando contaba ya los 38 

años de edad.  Es su primer contacto importante con un mundo 

cómodo y agradable entre otros letrados y en una ciudad que recupera 

los placeres perdidos, aún viviendo en un monasterio donde tiene su 

estudio, aprovecha la ciudad con su agradable clima, la posibilidad de 

ver obras de arte y el arte de la ciudad.  Frecuenta grupos de pintores 

donde es cada día más reconocido, no pasando desapercibida su obra 

en los círculos más altos.  Su notoriedad le impide no asistir a la 

ceremonia de homenaje al emperador Kangxi cuando pasó de visita por 

la ciudad, por lo que fue criticado como traidor a sus orígenes, 

poniendo en duda la calidad de su obra que debiera hacerse eco de su 

calidad moral, ahora en entredicho. 

Tres años pasará en Beijing entre funcionarios y la Corte, 

empapándose de toda la tradición artística y admirando las mejores 

obras guardadas en las colecciones imperiales y en palacios de altos 
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dignatarios, así como los trabajos que se estaban acometiendo en aquel 

momento, por ejemplo las pinturas de los cuatro Wang con quienes 

llegará a pintar conjuntamente alguna obra, que sorprenderá pero será 

aceptada. 

Y puede decirse que su ciclo se va cerrando, vuelve sobre el río 

Azul para instalarse definitivamente en Yangzhou, donde gozaría de un 

gran prestigio entre artistas y literatos, consagrándose a la pintura y 

viviendo de su arte en una pequeña choza que llamará “Gran Pureza”, 

en plena naturaleza, que es su gran familia desde la niñez.  Quince 

años vivirá allí, sus obras más conocidas son de este periodo y su 

tratado de pintura también lo escribirá en ese lugar idílico.  También 

trazó jardines que constituyen una rama importante de la estética 

china, como hemos visto, al conjugar simultáneamente la creación de 

un ritmo plástico y una visión cosmológica.  Le pide a su amigo y 

maestro Badashanren (1626-1705) que pinte el lugar que habita pero le 

dice que no lo ponga como monje pues se ha dejado crecer el pelo, es su 

retorno a la tierra, al inicio, despojándose de lo adquirido para transitar 

por la vida que comienza a ser prescindible.  Se despega para ascender 

libre hacia la unidad final. 

Su formación es de lo más completa, capaz de fundir la 

cosmología antigua del pensamiento daoísta, la filosofía del budismo 

chan y el pensamiento confuciano, elevando su ideología por encima de 

dogmatismos y clasificaciones.   

Se distingue por sus pinturas de paisajes, bambúes y rocas, 

insistiendo en que la pintura debía revelar la personalidad del pintor.  

Se pronunciaba muy en contra de la copia o el seguimiento ciego de los 

estilos del pasado, el pintor, predicaba, debía salir al exterior y percibir 

con los sentidos y comprender con el corazón de forma que montañas o 

ríos fusionaran con el espíritu del artista.  Sólo así las obras creadas 

mostraran el alma de lo representado, sin limitarse a la forma.  Su 

máxima recogida por alumnos y seguidores ha sido aprender de la 

naturaleza y pintar con realismo, tomando distancia de la pintura más 

intelectual. 
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Es autor del primer autorretrato que se conoce en la historia de 

su cultura, se mira a sí mismo en esa lucha que mantuvo en vida entre 

esa naturaleza sabia y el desconcierto de su extravagancia que le 

llevaba a aspirar a la triple locura en vez de a la triple perfección de sus 

antecesores, loco él, loco su lenguaje y loca su pintura, buscando el 

camino para acceder a la locura total.  Tan extravagante llegó a ser su 

obra en su tiempo que se le otorgó la categoría yi, la que carece de 

normas, la que es inimitable y por eso no puede crear escuela, la que 

bebe del espíritu más puro y original y por eso no admite la copia de su 

particularidad.  No buscan, como ya hemos dicho al referirnos a esta 

categoría, la originalidad, una búsqueda que sólo conduce a lo vulgar, 

son seres raros, distintos y tan extraordinarios que su obra acoge con 

igual naturalidad lo bello como lo feo, lo grande como lo pequeño, 

porque su creación es natural y natural lo opuesto que se complementa 

en el seno de la naturaleza. 

Su autorretrato que lo pintó con 32 años, haciéndose acompañar 

por un pino y un bambú, la determinación y la flexibilidad, se conserva 

en el Museo del Palacio Imperial de Taipei. 

El “Paseo nostálgico” nos muestra la integración del hombre con 

la naturaleza, contempla la cascada, tan característica de su obra, ese 

flujo valiente que no duda en saltar al vacío, en precipitarse segura ante 

lo desconocido que produce música y belleza con la naturalidad de la 

inconsciencia, y el hombre la contempla sumido en la realidad que ni le 

sorprende ni le escandaliza, la advierte y cae con ella sintiendo el vacío 

en su alma.  Es una obra de 22,6 por17,9 cm que se encuentra en el 

Museo de Tianjin. 

El “Retiro del sabio entre el pino y la roca” vuelve con esa 

pincelada salvaje, rauda, variada, a mostrarnos el silencio del que 

escucha el retumbar de las entrañas de un paisaje que se transforma 

sin aspavientos ante la sucesión de las estaciones y las acciones de una 

naturaleza dinámica que no descansa, y lo hace mostrando un instante, 

un presente de intimidad sin tiempo.  Se trata de una obra que guarda 

el Museo de Sichuan. 
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“Claro de luna bajo el acantilado” nos abre el vacío que baja 

silencioso haciéndose con el entorno del ermitaño que se deja invadir 

hasta perder su silueta y entrar en sí mismo para escapar a lomos de 

su alma al corazón de la nada.  Se empeña en esa composición diferente 

que dinamiza la imagen aceptando que pueda verse desde ahí o desde 

cualquier otro punto al que el espectador llegue en su natural discurrir 

por la obra.  La pintura de 16,4 por 23 cm se encuentra en el Museo del 

Palacio Imperial de Beijing. 

“Conversación al borde del vacío” es esa indiferenciación entre ser 

y no ser nada acompañada por los pinos cuya determinación es firme e 

inquebrantable, vitalidad que no pierde nunca el verdor, tan sólo ellos 

marcan la frontera entre lo sólido y lo etéreo, si no quién diría que los 

caminantes no cabalguen las nubes, ausentes de la materialidad del 

mundo, como almas errantes al encuentro de la unidad.  Pintada ya con 

56 años en los felices días de estancia en su casa “Gran Pureza”, 

cuando no necesitaba ya salir al encuentro de la naturaleza con la que 

convivía en su interior, tiene unas modestas medidas de 27 por 16,3 cm 

en comparación con la inmensidad que encierra, se guarda actualmente 

en el Museo de Shenyang. 

Su “Conversación con la montaña” es la serenidad de quien 

vuelve al encuentro de los suyos, como ese hijo pródigo que reencuentra 

el entorno familiar de donde salió y desde el que todo le fue dado, así 

vuelve nuestro artista a la naturaleza que es la familia que nunca tuvo y 

ante la cual guarda el sentimiento del origen, de su propio origen.  A 

sus espaldas la civilización, de frente la naturaleza y él que deambula 

en su caminar por la tierra escuchando al cielo.  Es también una obra 

pequeña de tamaño y grande en su anhelo, de 26 por 33,2 cm que se 

encuentra en el Museo de Shanghai. 

Las “Montañas con nubes” aparecen y desaparecen entre las 

brumas que sueltan las tierras húmedas que tan bien conocía Shitao, 

siempre cerca de su querido río que siempre le guiara en su caminar 

por la tierra, esas brumas que ya Mi Fu hiciera clásicas en sus pinturas 

junto a las de su hijo y que bien conocía el pintor de esta obra, sin 
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quedarse en las que el maestro hiciera les da ese trazo suyo, esa 

humedad que se ha instalado en sus huesos como en la montaña 

misma.  Ya desaparece el ser humano que se sugiere con el tejado 

mínimo que se muestra indefenso, ya poco a poco sólo quedará la 

bruma tras la desembocadura del río en el mar, como su vida que 

también fluye hacia la luz final que cada día ve emerger ese mar que se 

tragará definitivamente al río Azul y cuya salida diaria tantas veces 

contemplara desde lo alto del monte Huang, ese monte que a tantos 

artistas cobijara con su profunda y salvaje presencia y que es el primero 

en ver salir el sol cada día en este planeta.  Tampoco su tamaño es 

grande, de 45 por 30,8 cm, pocos años le restaban de vida, la realizó 

con 60 años y la guarda el Museo del Palacio Imperial de Beijing. 

Las orquídeas, las berenjenas o el bambú son ejemplo de ese 

pincel perdido en la pequeñez otorgando al detalle el gusto por lo 

delicado, hace innecesaria la grandeza para encontrar el trazo único 

que responde con sabiduría a la unidad.  La tan considerada orquídea 

es tratada con el ritmo tierno de lo que se sabe frágil acariciándola con 

una mirada bondadosa, que deposita en el papel impregnándolo de lo 

efímero para deleite de quien tiene el privilegio de contemplar la obra.  

La berenjena es fea y escurrida, se mantiene tímida como ese patito 

desgraciado al que sin embargo, su realidad sin tapujos ni decoro, le 

acredita un espacio que ocupa agradecida y que el espectador sin saber 

porqué corresponde con una sonrisa cómplice con la naturaleza, un 

ejemplo que constata que para pintar nunca necesitó un pretexto.  Y del 

bambú nada que no diga sin palabras, esa fragilidad que compensa con 

la flexibilidad de quien es capaz de reverenciar al viento más agresivo, 

para volver a su pose enhiesta de formas austeras que con nobleza 

ofrece cual mar de olas suaves, para quien lo ve desde fuera, en ese 

temblor constante de sus ramas que al internarse en el bosque parece 

que susurraran a la conciencia.  Nada que escape a un poeta del pincel. 
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Gong Xian (1618–1689) natural de Kunshan en la provincia de 

Jiangsu.  Su vida transcurrió en Nanjing, no estuvo de acuerdo con la 

usurpación del poder de la corte por parte de los eunucos, por lo que se 

afilió a la Sociedad del Renacimiento que era un grupo de intelectuales 

que deseaban resucitar la gloria del comienzo de la dinastía Ming 

(1368-1644), pero con la caída de la dinastía su insatisfacción fue aún 

mayor, guardó lealtad a Ming dejando que su vida transcurriera en la 

oscuridad y asegurando su subsistencia vendiendo pinturas y dando 

clases.  Gustaba cultivar su jardín en torno a su cabaña del campo, 

donde vivía. 

Conocía hasta el último detalle la naturaleza que rodeaba su 

ciudad, cada pico y cada lago, cada río y cada árbol.  Su estilo se 

asemeja al de la familia Mi, pinta la humedad y las frecuentes brumas 

de su entorno acumulando capas de diferentes negros de tinta, 

obteniendo un aspecto oscuro y un efecto atmosférico pesado.  Pero 

sobre todo es característica en él su utilización del punto que aligera la 

obra modulando las tonalidades.   

En cuanto a sus ideas sobre la pintura es muy cercano a Shitao 

(1642-1707), deplorando la veneración hacia los antiguos como si 

fueran sagrados.  Incitaba a sus alumnos a conocer de primera mano la 

naturaleza y a tener la historia como mera referencia.  Escribió un 

tratado sobre pintura: Secretos de la pintura del maestro Gong Anjie 

(Gong Anjie Xiansheng Huajue).  Como escrito es la antítesis del que 

escribiera Shitao, ya que en este caso se trata de un manual de 

iniciación a la técnica para principiantes.  Es un texto breve aunque 

intenso en el que expone una serie de reglas sencillas y claras que 

tienen el atractivo de hacer referencia directa a su propia experiencia.  

Ha sido de hecho muy utilizado por las generaciones futuras 

Pertenecía al grupo de los Ocho Maestros de Jinling, cuyo nombre 

no es otro que el que antiguamente tenía la ciudad de Nanjing, todos 

ellos leales a la dinastía caída, mostrando sus sentimientos en las obras 

que fundamentalmente son paisajes de la zona.  Gong fue el más 

influyente y el más completo del grupo. 
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Las hojas de Álbum que podemos apreciar a continuación son un 

ejemplo de su paisaje intimista y personal que nos habla de sí mismo, 

enalteciendo su mirada al posarla sobre lugares breves, casi 

insignificantes, mudos de seres humanos aunque siempre sugeridos por 

esas casas dispersas que hacen del paisaje un lugar para la intimidad 

del espectador.  Su tenaz conocimiento de la naturaleza circundante, 

que plasma en su obra, no le lleva a una exaltación de la misma 

transmitiendo la grandeza, exuberancia o fuerza, sino aquella que 

abarca una mirada humana y humilde, detenida empecinadamente en 

la tierra sin casi dar espacio al cielo que prácticamente desaparece de 

su visión.  Miden 15,9 por 19, 2 cm y se encuentran en una colección 

privada, al igual que las tres obras siguientes. 

“Verano en el país del agua” es una obra cuyo recurrente tema 

podría hacernos caer en el hastío, sin embargo los tres planos 

diferentes gracias a una pincelada ágil aún en la repetición de la misma 

que va recortando los elementos según la distancia y la bruma que 

envuelve el agua los va difuminando, vuelve a incluir la energía que se 

desliza hasta dinamizar la composición dándole ese movimiento circular 

en el que se ve envuelta la mirada del espectador, contagiándose en la 

contemplación. 

Los dos últimos “Paisajes” que se muestran dejan patente su 

asimilación de los maestros más cercanos en el tiempo en el primero y 

los más alejados en el segundo.  Tanto en las distancias cortas como en 

las grandes distancias nos deja una pincelada que integra los diferentes 

elementos dotándolos de una intimidad que no se para en el parecido 

sino en el sentimiento que provoca su conocimiento, siempre exentos 

del personaje, lo sugiere con esas casas o chozas que habita, pero que 

en el caso de sus pinturas lo encontramos fuera y junto al espectador 

guiándole por la obra. 

Y una vez más vemos representado un orden cósmico que 

trasciende las coyunturas temporales en aras del espacio, a sabiendas 

que el dinamismo universal otorga inmortalidad al movimiento y al ser 

humano en tanto esté integrado a él. 
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