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The Arts in Latin America 1492-1820 : constatación del presente y reafirmación del pasado


Casi 10 años separan esta exhibición, auspiciada por el Philadelpia Museum en colaboración con el Antiguo Colegio de San Idelfonso y Los Angeles County Museum of Art, de Converging Cultures, y es, por tanto, espejo y reflejo del inmenso avance que desde entonces se ha dado en la manera de aproximarse a las problemáticas de la producción artística del periodo colonial en Latinoamérica desde la perspectiva norteamericana.  La idea del encuentro de dos mundos que convergen en un espacio nuevo donde se rearticula la expresión artística ha dado paso a un compendio de obras que abarcan no sólo el mundo virreinal español, sino también las colonias portuguesas y el intercambio comercial con Asia, cubriendo de esta manera un amplio espectro en el que la separación entre categorías como arte y artesanía es sobrepasado por el interés por emprender una revalorización del intercambio cultural y la existencia de escuelas locales.  Los objetivos de la exhibición son, en palabras de su curador, Joseph J. Rishel, parte de un experimento sintético, un intento por tomar distancia y ver trecientos años de producción artística desde un punto de vista horizontal, es decir, sin tomar en cuenta las aproximaciones desde lo nacional, para poder ver en funcionamiento las redes de significados que se tejen a partir de la relación de los objetos entre sí.  Así, el gran aporte de The Arts in Latin America radica en su intento por desligar las obras de la fuerte carga política que subyace en el imaginario de las naciones latinoamericanas, para lo cual se ubica ideológicamente como sucesora de una tradición crítica y teórica que parte de la creación de la Academia de San Carlos en 1785, pasando por el trabajo del norteamericano William H. Prescott en History of The Conquest of Mexico (1843), la publicación de la Noticia Bibliográfica de Gregorio Vásquez de Arce y Ceballos de José Manuel Groot en 1859, y los trabajos posteriores de José Bernardo Couto, Manuel Toussaint y George Kubler, entre otros.  Como parte de este complejo y abarcador proyecto, el catalogo de The Arts in Latin America hace honor a su pretencioso título, reuniendo la descripción de objetos provenientes de más de 120 consignatarios de 11 países latinoamericanos, sin contar la participación de Puerto Rico, Estados Unidos, Inglaterra, España, Suiza e Italia, en 650 paginas de ilustraciones a color, fotografías, reproducciones y ensayos de más de 50 historiadores y teóricos del arte, entre los que se encuentran Gauvin Alexander Bailey, Clara Bargellini, Dilys E. Blum, Elizabeth Hill Boone, Marcus Burke, Mitchell A. Codding, Thomas B. F. Cummins, Cristina Esteras Martín, M. Concepción García Sáiz, Ilona Katzew, Adrian Locke, Gridley McKim-Smith, Alfonso Ortiz Crespo, Jorge F. Rivas P., Nuno Senos, Edward J. Sullivan, y Marjorie Trusted, quienes elaboran un completo análisis del desarrollo de los estilos pictóricos y escultóricos del continente, así como las técnicas del arte decorativo, cubriendo, por ejemplo, los trabajos en cerámica, muebles, platería y orfebrería.


Dentro de un universo tan complejo de obras y estilos, vale la pena resaltar la iniciativa de rescatar las dinámicas de intercambio cultural que surgen del establecimiento de líneas de comercio entre Asia y Europa, y que convirtieron al virreinato de Nueva España en crisol de diversidad y centro de acumulación de riqueza, tradición y nobleza.  En el contexto de estos espacios se gestarían las instituciones académicas y los movimiento de independencia, y se consolidaría la problemática de la identidad nacional, la cual debía articularse a partir de la mezcla racial y la herencia de los linajes indígenas y europeos.  En el catalogo, entonces, sobresalen las obras pictóricas que retratan la aristocracia local luciendo los más estilizados diseños de vestuario de la nobleza europea.  Tal es el caso del retrato de Doña María de la Luz Padilla y Cervantes, elaborado por Miguel Cabrera a mediados del siglo XVIII (Figura 1), que, como señala Marcus Burke, está influenciado por el retrato de la infanta María Antonieta Fernanda del pintor italiano Jacopo Amigoni (Figura 2).  Esta estrecha relación muestra la existencia de una escuela pictórica local que no necesitaba de la influencia directa de España para estar al tanto de las tendencias artísticas del resto de Europa.  
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Mucho más interesante, quizás, resulta la inclusión de pinturas como el retrato de Sebastiana Inés Josefa de San Agustín, en donde el texto, en la parte superior izquierda, y la imagen se conjugan para ofrecer, de forma complementaria, una idea de clase social y la confirmación del linaje de la mujer retratada (Figura 3); igualmente importante es el diseño del vestuario que señala el interés marcado de las clases altas americanas para separarse de lo indígena y alinearse con España.  Este intento de anclar la identidad a un referente europeo está en clara correlación con la búsqueda de vínculos con un pasado de nobleza.  
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Figura 3
Inspirados en una idea similar, el catalogo incluye también los retratos de nobles indígenas con atuendos y ademanes europeos, que en la colonia temprana presentaban una imagen del conquistado que, a la altura del conquistador, otorgaban mayor estatus al triunfo bélico.  Estas mismas imágenes, posteriormente, se constituían en pruebas de un pasado noble que otorgaba a los herederos de la nobleza indígena beneficios y un trato privilegiado dentro de las estrictas normas de segregación racial de la colonia.  A este grupo pertenecen obras como el retrato de Moctezuma (México, último cuarto del siglo XVII) (Figura 4), que de forma alegórica dramatiza la imagen del monarca mexica para posicionarlo como un rey milenario, cuyo cetro y corona son símbolos del gran poder que detentaba, pero también de su sumisión al imperio español.
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Figura 4


El otro grupo de obras que merecen la atención de esta reseña, conectan dos ideas fundamentales dentro de esta concepción artística centrada en hacer explicito el linaje y, sobre todo, indicar la posición de poder dentro de la estructura colonial.  Al igual que en la pintura ya mencionada de Sebastiana Inés Josefa de San Agustín, en estos retratos de personajes de gran alcurnia o importancia política dentro de los virreinatos, la imagen se acompaña de un texto, generalmente en la parte inferior del cuadro, que da cuenta de los títulos nobiliarios y sus funciones políticas dentro de la administración colonial.  Esta característica, si bien ya podía apreciarse en el cuadro de Sebastiana, en este caso no hace referencia a la progresión hereditaria ni a la existencia de un línea sucesoria de títulos adquiridos o heredados.  Para suplir este vacío, sin embargo, todos estos cuadros tiene la particularidad de mostrar el escudo de armas de la familia a la que pertenece o lidera el personaje retratado, imagen que opera como testigo de la genealogía nobiliaria, vestigio de una trayectoria del linaje ahora estática en el momento histórico que demanda su existencia.   El objetivo de estas adiciones al retrato es, evidentemente, el de puntualizar una tradición que de otra forma estaría perdida; es un intento por enfatizar que los hijos de españoles nacidos en América, si este fuera el caso, tenían iguales derechos de participación en los asuntos administrativos de la colonia porque compartían y mantienían los mismos vínculos con un pasado remoto que, a diferencia del de los nobles indígenas, no debía necesitar de una reafirmación.  La fuerte discriminación racial a partir de la cual se consolidaban las estructuras de poder en las colonias españolas se mostraba, en muchas ocasiones, reticente aceptar los derechos hereditarios de los españoles nacidos en America.  Los criollos, como serían conocidos, en su mayoría provenían de familias nobles y, por tanto, el escudo de armas se convertía en una herramienta poderosa para señalar este vínculo que algunos sectores se empeñaba en ignorar.


Dentro de la inmensa colección presentada en el espíritu abarcador de la exhibición The Arts in Latin America, hay seis obras en las que las características mencionadas aparecen de manera explícita:  en primer lugar, el retrato elaborado por Juan Rodríguez Juárez (México 1711-16) del virrey de México, Fernando de Alencastre Noroña y Silva, Duque de Linares (Figura 5), que de manera sutil incorpora texto y escudo; igualmente interesante es el hecho de que al ser el primer virrey asignado a México por la dinastía borbónica, en el retrato viste un traje del estilo francés de la época.  La sutileza con la que se muestra el escudo de armas y la casi disfrazada textualidad con la que se explica su cargo se deben, quizás, a la renombrada importancia del personaje y a lo innecesario de mostrar vínculos con el linaje que ostenta. 
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Figura 5

Caso diferente es el retrato de la dama de la alta sociedad limeña, Doña María Salazar y Gabiño, Condesa de Monteblanco y Montemar (atribuido a Cristóbal Lozano, 1765-1770) (Figura 6), que ostenta lujosas ropas y joyas, y cuyo sobresaliente escudo de armas ilustra la unión dinástica de las dos familias más poderosas en el virreinato del Perú, la familia Monteblanco y la familia Montemar.  Michael Brown sugiere que la aparición del escudo de armas en esta pintura es un acto celebratorio de dicha unión dinástica, y que el lujo en el vestuario muestra el contacto cercano de ambas familias con Europa.  
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Figura 6

En esta misma línea, el retrato del Virrey Solis, José Solis Folch de Cardona, del pintor Joaquín Gutiérrez (1770, o posterior) (Figura 7), muestra la moda francesa que caracterizó a los primeros Borbones y el escudo de familia que lo ratifica como Marqués de Castelnuevo y conde de Saldueña.  
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Figura 7

Del mismo artista son los retratos del marques y marquesa de San Jorge (Figura 8, Figura 9), Don Miguel Lozano de Peralta y Doña María Tadea González Manrique, que Alicia Lubowski señala como pintados en conmemoración de su reciente matrimonio.  El retrato del Marqués de San Jorge resulta interesante también por la aparición en la pintura de un escudo impreso en papel, en blanco y negro, sobre el escritorio.  Este escudo indica que, no sólo Don Miguel es un buen cristiano, sino que sus logros militares y gran devoción le han otorgado la orden de Calatrava.  El escudo de armas está dividido en dos secciones mostrando su descendencia de las nobles familias de Maldonado y Mendoza.  Lo mismo ocurre con Doña María, su esposa, que al ser hija de Don Francisco González Manrique y Doña Rosa del Frago y Bonís, pertenece a una familia de gran alcurnia y su posición dentro de esta elite está indicada por el escudo de armas y explícitamente detallada en el texto que acompaña, en la parte inferior, este retrato.
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Figura 8



Figura 9

Finalmente, el retrato de Don José Antonio Manso de Velasco, Conde de Superunda y Virrey del Perú (Figura 10), elaborado por José Joaquín Bermejo (1761-66), presenta la particularidad de otorgar un espacio privilegiad al texto, en el que sobresale, en la parte superior, un cisne.  Esta figura que representa el título honorífico de Conde de Superunda, otorgado en pago por el gran empeño en rescatar las tierras de Su Majestad después de un maremoto que asoló la costa del Fuerte de Callao, tragedia que el virrey supo manejar de forma expedita hasta alcanzar la rápida recuperación del asentamiento.  El escudo de armas, en cambio, aparece casi oculto en la decoración de los márgenes de la pintura quizás por la misma razón que en el cuadro del primer virrey de Nueva España.  
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Figura 10

En este caso, al igual que en todos los retratos ya mencionados, se resalta el propósito que motivó la creación de la exposición The Arts in Latin America 1492-1820, ya que son muestra del desarrollo de escuelas pictóricas que, al igual que los personajes retratados, descienden de la más noble tradición Europea que se han re-articulado en el espacio colonial, continuando con el espíritu privilegiado que ya se daba al arte en la América prehispánica.  La línea de tiempo que ilustra el proceso de evolución de la producción artística americana queda perfectamente detallada en la cronología y mapas informativos que acompañan el catálogo.  Igualmente, la amplia bibliografía no sólo permite enmarcar la propuesta de The Arts in Latin America como punto de referencia en el campo de los Latin American Studies, sino que también es una fuente de consulta para estudiosos de disciplinas como la historia, la historia del arte y los estudios coloniales.  La propuesta de esta exhibición resalta espacios que desatendieron intentos anteriores de esta misma índole, lo que se puede ver, por ejemplo, en la inclusión de obras que repoden a la influencia de las culturas amerindias, africanas, asiáticas e islámicas y europeas que funcionaron como punto de fuga en la evolución artística local.  Por último, el otro punto que debe resaltarse es la inclusión de trabajos que abarcan lo más tardío del periodo colonial incluyendo los procesos de independencia.  En este sentido, la presentación temática y cronológica deja en claro la grandeza alcanzada en la producción artística de los virreinatos, así como su evolución social, política y económica hasta consolidarse como conatos de estado independiente con un claro sentido de la existencia de una unidad nacional y, sobre todo, identitaria.  

A pesar de este énfasis en la identidad, The Arts in Latin America, busca destruir esa visión vertical derivada de la nacionalidad, para ahora centrarse en un espacio horizontal que privilegia la producción artística.  En este sentido, la exhibición y el catálogo, aparte de cumplir con el propósito de re-articular y actualizar el campo de los estudios coloniales, es, en sí misma, una genealogía que, como los escudos de armas que acompañas varios de las pinturas incluidas, construye un tiempo presente en función de un pasado que requiere de una constantemente reafirmación, pasado que es traído a un primer plano para recordarle al espectador que cada obra es el resultado de una tradición y de las múltiples transformaciones que produce el tiempo.

