TEMA 7 LAS IDEAS ESTÉTICAS DE ARISTÓTELES

· Situación y Características del Pensamiento de Aristóteles

Aristóteles nació en el año 384 a.C. en la ciudad macedónica de Estagira, en la isla de Eubea, territorio que constituía entonces la periferia del mundo helénico. Por esa razón, también se le llama "el Estagirita". Su padre, Nicómaco, fue un reconocido médico de la corte de Macedonia. Algunos autores afirman que este hecho influyó en la filosofía de Aristóteles, pues una de sus principales preocupaciones fue el estudio continuo y sistemático de la naturaleza viva.

A los 16 ó 17 años, marchó a Atenas e ingresó en la Academia dirigida por Platón, que tenía entonces 61 años.

Accedió a ella, por tanto, cuando la filosofía platónica se encontraba en su última fase de desarrollo. En esta institución permaneció durante más de veinte años, primero como discípulo destacado y luego como colaborador, hasta la muerte de su maestro (ca. 348−347 a.C.).

Al morir Platón, se marchó de Atenas, fundó una rama de la Academia en Assos y, al parecer, comenzó a desarrollar su propio sistema filosófico.

Hacia el año 343 ó 342, Aristóteles fue invitado por Filipo de Macedonia a su corte para que se hiciera cargo de la educación de su hijo, el futuro Alejandro Magno, que entonces tenía 13 años. Aproximadamente unos diez años más tarde, hacia el año 335 a.C., cuando Alejandro subió al trono, Aristóteles volvió a Atenas y fundó su propia escuela: el Liceo.

El santuario del Lykeion, donde Aristóteles decidió dar sus clases, incluía, como los demás santuarios de la ciudad, zonas ajardinadas y un gimnasio. En este último había un extenso pórtico o paseo porticado donde Aristóteles impartía sus lecciones. Por esta razón, su escuela recibió el nombre de Perípatos o peripatética. El Liceo funcionó como una institución científica, dotada de una amplia biblioteca, con un numeroso cuerpo docente compuesto por investigadores y un sistema regular de lecciones. Como en la Academia, ninguno de sus miembros pagaba nada ni cobraba por enseñar, por lo que debían tener asegurado su medio de vida para poder dedicarse a la filosofía. En ambas instituciones se estimulaba la crítica y la originalidad de pensamiento.

La diferencia fundamental fue que en la Academia se practicaba más la dialéctica y su interés estaba especialmente centrado en las matemáticas. En el Liceo, la enseñanza se impartía de forma más sistemática y su principal línea de investigación estaba dedicada a la ciencia experimental y la historia natural, además de la erudición jurídica y social.

Como explica Jesús Mosterín, Aristóteles daba clases a los estudiantes de su escuela por la mañana, reservando las tardes para dar conferencias públicas sobre retórica y otros temas de interés general.

Tras la muerte de Alejandro Magno, en el año 323 a.C., se produjo en Grecia una reacción contra la soberanía macedónica. Por esta razón, Aristóteles, que había estado estrechamente relacionado con el monarca, tuvo que huir de Atenas "para que los atenienses no pecasen una vez más contra la filosofía". El filósofo se retiró a Calcis, en la isla de Eubea, donde murió al poco tiempo, concretamente en el año 322.

· El hilemorfismo aristotélico

Para comprender la estética aristotélica es fundamental entender los rasgos básicos de su pensamiento filosófico, especialmente los relativos a su teoría del conocimiento y a su metafísica. Dentro de esta última se encuentra el llamado "hilemorfismo" aristotélico o teoría de la sustancia. 

Hilemorfismo es una palabra compuesta de hyle (materia) y morphe (forma). De forma muy resumida, puede decirse que el pensamiento de Aristóteles reemplazó el dualismo platónico entre la Idea y la Apariencia, entre el mundo de las Ideas y el mundo de los sentidos, por la relación entre Materia y Forma.
El libro I de la Metafísica de Aristóteles se inicia con las siguientes palabras: "Todos los hombres tienen por naturaleza el deseo de saber". Para Aristóteles, este saber o adquisición de la sabiduría consiste en el conocimiento de las causas o principios del ser, es decir, de lo que existe. Este es el objetivo de la metafísica aristotélica que elaboró, en buena medida, como una reacción a la teoría de las Ideas de Platón.

La principal crítica que Aristóteles hizo a la teoría de las Ideas de su maestro fue la separación radical que establecía entre los objetos sensibles y las Ideas. Esta división hacía que el mundo sensible no tuviera una auténtica realidad. Ya vimos que, para Platón, la verdadera realidad era el mundo de las Ideas, "lo necesario". Entendía las Ideas como las esencias universales, inmutables y eternas de las cosas, como sus arquetipos o modelos. Eran más reales que los fenómenos de la naturaleza, que sólo eran apariencias, copias imperfectas de las Ideas. Por tanto, dio la espalda al mundo de los sentidos (recordar el Mito de la caverna), porque para él la única forma de conocer la realidad era mediante la razón.

Aristóteles, por el contrario, pensaba que la realidad es el mundo sensible. Naturalmente, consideraba la razón importante, pero, como veremos, también valoraba el conocimiento proporcionado por los sentidos. Otro de los aspectos fundamentales de su crítica a la teoría de las Ideas fue su incapacidad para explicar los cambios de la naturaleza. Platón afirmaba que las Ideas son inmóviles e inmutables. Entonces, ¿Cómo se explica que las cosas del mundo sensible estén en continuo cambio si son su reflejo o imitación? ¿De dónde procede el cambio?. A diferencia de su maestro, Aristóteles se interesó especialmente por estudiar estos cambios o "procesos de la naturaleza". Por esta razón, el concepto de transformación o producción juega un papel tan importante en su pensamiento. No obstante, Aristóteles creía, al igual que Platón, que existe un elemento común que caracteriza a un objeto o ser sensible en su conjunto que constituye su esencia y que es eterno, universal e inmutable. Lo que no admite es que exista con independencia de las cosas, fuera del mundo sensible.

Para explicar esta cuestión propone su teoría de la sustancia, conocida también como el hilemorfismo aristotélico. Para Aristóteles, la realidad está compuesta de una serie de cosas u objetos individuales (sustancias) que constituyen un conjunto de material y forma. La materia o "causa material" es aquello de lo que está hecha una cosa, el material. Según la definición aristotélica es el "sujeto del cual se genera una cosa no accidentalmente y que subyace a los cambios". La forma o "causa formal" es la esencia del objeto, el elemento universal, al conjunto de sus cualidades específicas, es decir, la Idea platónica. La diferencia fundamental con respecto a Platón es que la forma no existe por separado, en un mundo superior, sino que ésta inseparablemente unida a la materia. Sólo en el entendimiento es posible esta separación.

Otra diferencia fundamental con respecto a la propuesta de su maestro es la manera en que el hombre llega a conocer este elemento universal ( LA FORMA O IDEA). Platón creía que lo eterno e inmutable, lo universal o la Idea, la había conocido el alma inmortal antes de penetrar en el cuerpo (recordar la Teoría apriorística del conocimiento).

Aristóteles, por el contrario, creía que este elemento universal o forma no es más que un concepto abstracto que los humanos elaboramos después de conocer la realidad sensible. Por ejemplo, elaboramos características inmutables de "caballo", sus cualidades específicas, después de haber visto muchos caballos particulares.

Platón pensaba que no había nada en la naturaleza que no hubiera existido antes en el mundo de las Ideas.

Aristóteles señaló que todas nuestras ideas tienen su origen en la información proporcionada por los sentidos.

El hombre, gracias a la razón, puede ordenar esta información en distintos grupos y clases, surgiendo así los conceptos, las "formas" de caballo, de hombre, etc. Pensaba, además, que la razón constituía la característica más destacada del ser humano y es, precisamente, aquello que lo diferencia de los demás seres de la naturaleza.

Nos encontramos, por tanto, ante un cambio radical en la manera de pensar.

En primer lugar porque, para Platón, lo que existe en la naturaleza sólo son reflejos imperfectos de algo que existe de un modo real en el mundo de las Ideas. Aristóteles, por el contrario, le dio al mundo sensible un significado y una realidad que no existían en la teoría de las Ideas de su maestro.

En segundo lugar, Platón creía que el mayor grado de realidad es lo que pensamos con la razón, mientras que para Aristóteles es igual de importante el conocimiento proporcionado por nuestros sentidos. Aristóteles, por tanto, abandona el mundo de las Ideas para interesarse, especialmente, por estudiar los cambios que tienen lugar en la naturaleza, que considera un proceso dinámico en continuo desarrollo. ¿Cómo explica estos cambios o procesos?. Acabamos de ver que, para Aristóteles, todas las cosas (sustancias) son un compuesto inseparable entre materia y forma. Pues bien, en la materia siempre hay una posibilidad inherente de realizar o concluir una forma determinada. Para Aristóteles, cada cambio que tiene lugar en la naturaleza es una transformación de la materia de posibilidad a realidad. Dicho de otro modo, Aristóteles distingue dos formas de ser: ser en acto (lo que está siendo) y ser en potencia (lo que puede ser, el conjunto de capacidades o posibilidades de esa cosa u objeto para llegar a ser algo distinto de lo que actualmente es). Por ejemplo, un niño tiene la capacidad de ser un hombre. Es por tanto, un niño en acto y un hombre en potencia. No es un hombre, pero puede llegar a serlo. Cada sustancia encierra, por lo tanto, un conjunto de capacidades o potencialidades que le es propia. Naturalmente, la potencia de una sustancia viene determinada por su naturaleza. Como explica Gaarder, en El Mundo de Sofía un huevo de gallina no puede convertirse en un loro.

Hay un último aspecto de la filosofía aristotélica imprescindible para entender sus aportaciones a la estética.

Ya hemos visto que, para Aristóteles, la sabiduría, el verdadero conocimiento consiste en llegar a determinar los principios del ser. Utiliza, por tanto, un método completamente distinto al de su maestro para conocer la realidad. Para Aristóteles, estos principios o causas son cuatro: la causa material, la formal, la motriz o eficiente y la final o teológica. Ya hemos hecho referencia a las dos primeras, que se encuentran inseparablemente unidas en la sustancia. Las otras dos, son exteriores. La causa motriz o eficiente es aquello que ha dado lugar al objeto, la fuente del movimiento o el principio de cambio. La causa final o teológica es aquello a lo que está destinado el objeto, su fin o intención.
En relación con la estética, es importante considerar la diferencia que establece entre los objetos naturales y los artificiales. Mientras los primeros tienen en sí mismos la causa o principio del cambio, los segundos, entre los que se encuentran los productos del arte, no tienen ninguna tendencia natural al cambio. Por tanto, su causa motriz o eficiente es el artista.

La teoría de las cuatro causas está inspirada, precisamente, en la acción del hombre respecto a la fabricación de objetos artificiales, en donde la causa eficiente y la final actúan de manera deliberada y determinada. El caso de la escultura de mármol de un atleta es uno de los ejemplos clásicos. La causa material es el bloque de mármol; la formal, la esencia de la estatua, lo que la caracteriza y es común a todas; la causa motriz es el artista y la causa final, puede ser conmemorar o ensalzar la fortaleza de un atleta. 

· Las Ideas Estéticas de Aristóteles

Los aspectos fundamentales de esta segunda parte del tema son cuatro:

· Los textos de Aristóteles sobre cuestiones estéticas

· Los precursores de la estética aristotélica

· Las ideas estéticas relativas a la teoría del arte, entre las que se encuentran su definición del concepto de arte; la división de las artes y el concepto de mímesis (teoría de la tragedia) ; la "catarsis" o purificación mediante el arte y los fines del arte

· Las ideas estéticas relativas a la teoría de la belleza: el concepto de belleza; las condiciones de la belleza y la experiencia estética

· Los textos de Aristóteles sobre cuestiones estéticas

Las obras que actualmente conocemos de Aristóteles forman un conjunto muy limitado y modificado con respecto al original ( de los 170 escritos que se mencionan en la Antigüedad sólo han llegado 47). En su mayor parte, consisten en apuntes o resúmenes de las lecciones que impartía en el Liceo. Por esta razón, tiene un carácter tan distinto a los Diálogos platónicos. Aunque los autores clásicos citan varios tratados de Aristóteles que se ocuparon de la estética (De los poetas, Problemas homéricos, Sobre la belleza, Sobre la música, Problemas de la poética) se han perdido todos menos uno: la Poética. Se trata de una obra centrada en la

teoría de la tragedia (trata de los problemas específicos de la fábula y del lenguaje poético) que incluye, además, observaciones generales sobre la estética. Esta obra, fruto de su actividad desarrollada en el Liceo, no fue publicada en vida de Aristóteles y, parece probable, que estuviera destinada a una serie de lecciones, siendo el esbozo para otro tratado que desconocemos. Además, el texto tampoco se ha conservado íntegramente, ya que los autores antiguos hablan de dos libros, mientras que nos ha llegado sólo uno, bastante breve. A pesar de sus limitaciones, la Poética de Aristóteles ocupa un lugar especial en la historia de la estética, porque es el tratado sobre arte más antiguo que se ha conservado.

Además de este tratado especializado, Aristóteles expuso varias observaciones sobre cuestiones estéticas en relación con su pensamiento filosófico. De esta forma, encontramos, por ejemplo, importantes observaciones acerca del arte y la belleza en la Metafísica, la Retórica o la Política, aunque aparecen en frases aisladas. Este tipo de observaciones, muy repartidas en su obra, suelen ocuparse de cuestiones particulares más que de teorías de carácter general. Sin embargo, los historiadores de la estética opinan que algunas de las tesis formuladas por Aristóteles y aplicadas por él únicamente a la tragedia o a la música, resultaron válidas para todo lo que hoy consideramos arte.

Por último, hay que tener en cuenta la enorme influencia ejercida por Aristóteles. Muchos autores sostienen que podemos aprender más de la estética aristotélica por la influencia que produjo en los pensadores posteriores que por los restos fragmentarios de sus obras. Mientras que Platón ejerció su influencia, principalmente, por su aportación a la teoría de la belleza, Aristóteles la ejerció gracias a sus estudios del arte, especialmente a través de su Poética. Durante el resto de la Antigüedad y durante la Edad Media, la influencia de Platón fue más evidente que la aristotélica, pero la situación quedó equilibrada a partir del siglo XVI.

· Los precursores de la estética aristotélica

En la elaboración de su estética, Aristóteles se sirvió tanto de las aportaciones de los filósofos que habían reflexionado sobre el arte y la belleza, como de los preceptos o normas prácticas propuestas por los artistas. No obstante, en opinión de Tatarkiewicz, no hubo nadie antes de Aristóteles que realizara investigaciones en el campo de la estética de forma tan sistemática como él.

Entre los filósofos, el precursor más importante y más cercano a Aristóteles fue su maestro Platón. Es natural que entre sus opiniones hubiera mucha afinidad. Sin embargo, Aristóteles rompió con la concepción metafísica que había sido la base de la estética platónica. En este sentido, puede decirse que transformó y desarrolló algunos aspectos que sólo estaban esbozados en la visión estética de su maestro.

Por otra parte, sus preocupaciones fueron distintas. Platón se ocupó más de la teoría de la belleza, mientras que Aristóteles le dio mucha más importancia a la teoría del arte. Desde el punto de vista de la estética, lo más importante y el rasgo que lo diferencia de los pensadores anteriores es que, mediante el estudio empírico y analítico transformó las alusiones y las ideas intuitivas anteriores respecto al arte en un auténtico concepto.

También es lógico que Aristóteles fundara sus conceptos estéticos en el arte de su país y de su época. No obstante, manifestó sus gustos personales. En este sentido, parece que despreciaba la danza y que sólo tenía en consideración un cierto tipo de música, interesándose más por su papel de acompañante y accesorio principal de la tragedia. Basó su Poética en la obra de Sófocles y Eurípides. Admiraba a pintores como Polignoto y Zeuxis, en cuanto a los escultores, el primer puesto en su jerarquía lo ocupaban Fidias y Policleto. Todos ellos eran artistas de una generación anterior a la suya. De esta forma, la estética de Aristóteles estaba influenciada por el arte que, aunque era aún contemporáneo, ya había obtenido una aceptación general.

Eran las mismas manifestaciones artísticas que había conocido Platón, pero la actitud estética de Aristóteles hacia ellas fue muy diferente. Mientras Platón condenó el arte por no corresponder a su pensamiento, Aristóteles partió de él para formular sus opiniones estéticas. Abandona así el extremismo moral intelectual de su maestro.

· Ideas estéticas relativas a la teoría del arte.

· Definición del concepto de arte

El concepto de arte establecido por Aristóteles se mantuvo durante muchos siglos, convirtiéndose en clásico. Sin embargo, no era un concepto nuevo ni original. Aristóteles conservó la idea del arte que utilizaban los griegos de modo intuitivo y definió todos sus componentes, convirtiéndola de esta manera en un verdadero concepto. Ya hemos visto (muchas veces) que los griegos entendían por techné toda actividad humana productiva dependiente de la habilidad y conscientemente guiada por normas o reglas generales.

En esta definición hay tres aspectos fundamentales:

El primero es su amplitud. Como ya sabemos, este concepto incluía todo conocimiento técnico. Abarcaba no sólo el trabajo del arquitecto o el pintor, sino también el del carpintero, el médico o el escultor.

El segundo aspecto fundamental de la definición es que se trata de una actividad humana productiva. Sec diferencia, por tanto, de otros tipos de actividad. Aristóteles distinguió tres tipos de la actividad humana:

1. La investigación (actividades exclusivamente cognoscitivas);

2. La actuación (que implican acción y son estudiadas por la Ética) y

3. La producción

El arte es una producción y se diferencia de las dos primeras porque nos deja un producto, el objeto o sustancia artificial: un zapato, un recipiente cerámico o un cuadro, que es el producto de la pintura. Es muy importante tener en cuenta que para Aristóteles la producción es un proceso, un cambio por el cual un objeto se hace real porque adquiere una forma definida. Existe, por tanto, una diferencia clara con respecto a Platón.

El proceso de producción ya no se entiende como la realización de un objeto alejado de su modelo ideal, como una copia de otra copia.

Para entender este aspecto, hay que ponerlo en relación no sólo con el hilemorfismo y su explicación de los cambios, sino también con el tercer aspecto de la definición: esta actividad productiva debe depender de la habilidad (y no de la inspiración) y estar conscientemente guiada por normas o leyes generales (y no por la rutina). Esto quiere decir que cada arte es una producción, pero no que cada producción es un arte. Para Aristóteles, el arte es una acción consciente basada en la destreza, que se sirve de leyes o normas. El conocimiento es, por tanto, el rasgo distintivo del arte.

Teniendo en cuenta estos tres aspectos, podremos comprender las afirmaciones que aparecen en su Metafísica:

 "Del arte proceden las cosas cuya forma está en el alma (del artista)" (Texto 1). 

En este caso, cuando emplea la palabra alma está haciendo referencia a la razón o al conocimiento. Así como: "El arte nace cuando de muchas observaciones experimentales surge una sola concepción universal sobre las cosas semejantes"

(Texto 2).

Acabamos de ver que, para Aristóteles, la producción es un cambio por el cual un objeto se hace real porque adquiere una forma definida. Como ya sabemos, todo lo que llamamos "cosas" u "objetos", el individuo concreto y particular (sustancia) es un compuesto indisoluble de materia y forma. Todas estas sustancias que existen en la naturaleza cambian.

La manera en que Aristóteles explicó estos cambios fue estableciendo una distinción entre dos formas de ser: ser en potencia y ser en acto. Los cambios vienen determinados porque en la materia siempre hay una posibilidad inherente de conseguir una forma determinada. Cada cambio que tiene lugar en la naturaleza es una transformación de la materia de posibilidad a realidad, es decir, de lo que puede ser, a acto, lo que está siendo. También hemos visto la diferencia que Aristóteles estableció entre las sustancias naturales y los productos del arte (artificiales). Mientras las primeras tienen en sí mismas la causa o el principio del movimiento, los productos del arte no poseen ninguna tendencia natural al cambio. Por tanto, su causa eficiente o motriz es el artista. El artista busca en los seres individuales el elemento universal (la forma) y lo traduce por medio del arte que se trate. ¿Y cómo es capaz de conocer la forma? Mediante los sentidos y la razón. Gracias a nuestra razón innata, el hombre es capaz de ordenar la información proporcionada por los sentidos y agruparla en distintas clases, llegando así a crear el concepto abstracto de forma.
En el caso de una estatua de mármol que representa una atleta, lo que hace el artista es darle al bloque de mármol la forma de estatua que lleva en la mente y que ha elaborado después de ver muchas estatuas particulares. De esta forma, produce: un objeto (el bloque de mármol) se hace real (estatua) porque adquiere una forma determinada (estatua). Este proceso es posible porque el bloque de mármol tenía la posibilidad de transformarse en la estatua de un atleta. Es decir, ha pasado de ser en potencia a ser en acto, gracias a la participación del artista.

El concepto aristotélico de arte presenta, por tanto, dos rasgos característicos.

En primer lugar, Aristóteles entendía el arte de una manera dinámica. Estaba acostumbrado a realizar investigaciones biológicas y, como investigador de seres vivos, tenía tendencia a ver en la naturaleza, sobre todo, procesos. De esta manera, su concepto del arte no era estático sino dinámico y atribuía mayor importancia a la producción que al producto terminado.

En segundo lugar, Aristóteles insistió en el factor intelectual del arte, en los conocimientos indispensables para crear una obra, en el razonamiento. Para el filósofo no hay arte sin reglas generales.

Vemos, por tanto, la polisemia del término griego techné, que designaba tanto el proceso de producción, como la capacidad de producir, el conocimiento indispensable en la producción y el producto mismo. Todo estaba estrechamente entrelazado y el sentido de la palabra techné era fácilmente trasladado de un concepto a otro.

Esta polisemia pasó al término latino ars, que se tradujo como arte en las lenguas modernas.

No obstante, aunque el concepto general fue el mismo, se produjo una evolución que fue alterando el sentido de las expresiones. Aristóteles utilizó la palabra arte fundamentalmente para referirse a la capacidad o habilidad basada en el conocimiento de las reglas, más que a la producción misma.

En el ars medieval se subrayó todavía más la importancia de los conocimientos indispensables en las artes, considerándose, además, que, como todas las demás actividades humanas, éstas deberían tener como finalidad última el acercamiento a Dios.

Por un lado se entendió fundamentalmente por "arte" el producto final y no tanto la destreza y la actividad del artista o el conocimiento implícito en ellas.

Por otro, comenzó a concebirse de manera más restringida, designando principalmente el trabajo de pintores, escultores y arquitectos, es decir, como "Bellas Artes".

· La división de las artes y el concepto de mimesis

Aristóteles tampoco fue el primer filósofo en plantearse el tema de la división de las artes. Recordar que el orador Isócrates, que estaba muy próximo a los sofistas, había distinguido entre dos tipos de productos humanos: los que son útiles y los que proporcionan placer. 

Aristóteles rechazó esta división, porque consideraba que algunas artes, como la poesía, la escultura o la música, aunque no son artes útiles, tampoco están exclusivamente al servicio del placer.

Para su división de las artes, retomó la que había enunciado Sócrates y posteriormente siguió Platón. Ambos tomaron como punto de partida la relación entre el arte y la naturaleza. De esta forma estableció una diferenciación entre las artesanales y las imitativas o miméticas.

· Las primeras eran las artes que producen objetos que no se encuentran en la naturaleza, es decir, que tratan de completar la obra de la naturaleza, por ejemplo, fabricando utensilios.

·  Las artes imitativas o miméticas son las que imitan a la naturaleza, "lo que aquélla hace". A este grupo pertenecen la poesía (entendida en sentido amplio), una parte de la música, la pintura y la escultura. En su conjunto, pueden definirse como las artes que crean un mundo imaginario que es imitación del mundo real.

En esta división hay dos aspectos importantes: 

En primer lugar, Aristóteles reunió en el grupo de las artes imitativas las actividades que posteriormente se conocerían como "Bellas Artes". Esta división, sin embargo, está incompleta porque falta la arquitectura. Desde nuestro punto de vista, Aristóteles no consiguió formular el concepto de "Bellas Artes". Sin embargo, bajo un nombre diferente (artes imitativas) se acercó a la distinción posterior que separó las Bellas Artes de las actividades artesanales. La novedad con respecto a la división de Platón es que incluyó entre las artes imitativas a la poesía. De esta forma, Aristóteles consiguió aproximar y abarcar en un solo concepto la poesía y las artes plásticas. Al considerar la poesía como un arte, Aristóteles iba en contra de la tradición griega. Recordar que el primer paso lo había dado el propio Platón admitiendo la existencia de dos tipos de poesía: la maníaca, que dependía de la inspiración, entendida como divina locura, y la técnica, que dependía de la habilidad y que ya consideraba como un arte. Aristóteles rechazó el concepto de poesía irracional. Este aspecto puede considerarse un nuevo concepto formulado por primera vez por el filósofo.

Para Aristóteles, la buena poesía nacía de la misma manera que cualquier arte: mediante el talento, la habilidad y el ejercicio. Creía que la poesía estaba sujeta a reglas generales, al igual que las demás artes.

La base aristotélica de la división de las artes seguía siendo la imitación. Fue además un concepto fundamental de su teoría del arte. El problema está en que Aristóteles nunca definió el término imitación o mímesis. Este hecho provocó muchas interpretaciones erróneas en los pensadores posteriores. Lo que está  claro es que Aristóteles y no la entendió como Platón, es decir, no la entendió como la copia fiel del modelo ni la reproducción del aspecto exterior. Al no creer en las Ideas, Aristóteles no tenía por qué considerar el arte como una copia de otra copia, alejada doblemente de la realidad. También es muy importante tener en cuenta que Aristóteles habló de imitación o de mímesis sobre todo en relación con la teoría de la tragedia. 

A partir de sus escritos, pueden destacarse cuatro ideas fundamentales sobre el concepto aristotélico de la imitación que demuestran sus diferencias con respecto a Platón.

En primer lugar, Aristóteles sostenía que el artista, al imitar la realidad, la puede presentar, no sólo tal y como es, sino que también la puede embellecer o afear. En la Poética (Texto 3) afirmaba

 "Los que imitan... imitan a personas mejores que nosotros, o peores, o incluso iguales, como hacen los pintores; pues Polignoto representaba a las personas mejores, Pausón a peores y Dionisio a semejantes...".

Como ya había observado Sócrates, un cuadro o una escultura puede ser más hermosa que la naturaleza con tal de que reúna los elementos hermos que se encuentran repartidos en ella (Recordar la teoría de la idealización en el arte). Con respecto a la pintura, Aristóteles sostiene que se reprocha injustamente a Zeuxis el aspirar a que sus pinturas fuesen más perfectas que los modelos. Añade además que el arte también puede empeorar los objetos reales, lo que no significa copiar.

La teoría aristotélica de la imitación también se aparta de la copia estricta de la naturaleza cuando sostiene que el arte debe representar únicamente las cosas y los acontecimientos que tienen un significado general. Aristóteles pensaba que el objetivo del arte es presentar cuestiones generales de manera convincente para todos. En otro fragmento de la Poética (Texto 4) dice:

 "No es tarea del poeta contar lo sucedido, sino lo que podría suceder... Pues el historiador y el poeta no se diferencian por escribir en prosa o en verso (pues sería posible poner en verso las obras de Heródoto y no sería menos historia con metro que sin metro),

sino que se diferencian en que uno cuenta lo que ha sucedido y otro lo que podría haber sucedido. Por eso la poesía es más filosófica y más grave que la historia, pues la poesía cuenta más bien lo universal y la historia lo particular".

 Aristóteles afirma que la poesía es más filosófica y más profunda que la historia porque presenta lo universal, mientras que la historia presenta lo particular y lo relativo. Recordar que

Aristóteles pensaba que el artista busca en las cosas el elemento universal (la forma) y lo traduce por medio del arte que se trate. Por el contrario, el historiador se ocupa de hechos concretos que le ocurren a un personaje determinado en un momento específico. La historia se ocupa "de lo que ha sucedido", mientras que el cometido del poeta consiste en contar "lo que podría suceder", siguiendo una proposición universal derivada del carácter de los personajes. Esta idea está directamente relacionada con el tercer  aspecto.



Aristóteles sostiene que el artista tiene derecho a introducir en su obra cosas imposibles, si lo requiere el objetivo que se ha propuesto. Para Aristóteles, la misión del poeta consiste en describir "no lo que realmente ocurrió sino lo que pudo ocurrir". La fidelidad a los hechos históricos tiene en el arte una importancia secundaria. Aristóteles defendía así la autonomía del arte respecto a la verdad. Este aspecto lo diferencia de la opinión de la mayor parte de los griegos y, en especial, de Platón (Recordar su exigencia de justedad o veracidad en el arte). Para Aristóteles representar algo imposible era un error, pero estaba justificado si lo exigía el objetivo de la obra. Hay que tener en cuenta que Aristóteles aplicó el concepto de imitación principalmente a la tragedia que estaba protagonizada por héroes míticos cuyas acciones se desarrollan en el límite entre lo humano y lo divino. Está claro que estas tragedias difícilmente podrían plantearse el problema de representar la realidad

Por último, Aristóteles sostiene que lo importante en una obra de arte no son los objetos particulares que el artista imita, sino el nuevo conjunto que con ellos crea. Este conjunto no se evalúa comparándolo con la realidad, sino teniendo en cuenta su estructura interna y su resultado, es decir, lo importante en su composición y su armonía. En la Política escribió (Texto 5): 

"Pues ni un pintor permitiría que su animal tuviera una pata que exceda la proporción correcta ,ni aunque se distinguiera por su belleza, ni un armador de naves que estas tengan la proa o alguna otra cosa asimétrica, ni un director del coro dejara participar en él a quien cante más y mejor que el coro entero".

Por todas estas ideas, se comprende que el concepto aristotélico de mímesis no puede ser interpretado como la imitación ejecutada por el copista, como hicieron los historiadores del siglo XIX. Según las ideas que aparecen en la Poética, Aristóteles entendió la imitación como la actividad del mismo ( del mimo) , es decir, del actor. En esta actividad, lo esencial era una ficción y representarla aunque, naturalmente, el actor puede valerse de la realidad y tomar ejemplo de ella. Esta idea de imitación está muy próxima al concepto de creación. Puede decirse que para Aristóteles las artes "imitativas" eran una creación o un invento del artista que podía basarse total o parcialmente en la realidad, con tal de que su obra fuera convincente. Surge entonces la pregunta de por qué llamó a las artes "imitativas". La cuestión está en que el término mímesis o imitación en su sentido moderno no coincide con la interpretación que se daba en la Antigüedad. 

Aristóteles retomó el antiguo significado del término mímesis como expresión de experiencias internas, como la libre expresión de la realidad y lo unió al sentido socrático de representación de la realidad. Es decir, Aristóteles sostuvo que el arte imita la realidad, pero la imitación no significa, según él, una copia fiel, sino un libre enfoque de la realidad.

En consecuencia, pudo aplicarla tanto a la música como a la escultura y el teatro.

En los siglos posteriores, aunque se hace referencia a Aristóteles, fue mucho más frecuente asumir el concepto de Platón, entendido de la forma más simplista.

· La "catarsis" o purificación mediante el arte

Aristóteles habló de la "catarsis" o purificación mediante el arte en relación con su teoría de la tragedia.

Concretamente, aparece en la definición de la tragedia que propone en la Poética (Textos 6):

 "La tragedia es la imitación de una acción seria y completa, que tenga amplitud, dotada de un lenguaje embellecido con figuras usadas separadamente en cada una de sus partes, con personajes que actúan y no mediante una narración, que por medio de la piedad y el terror realiza la purificación de tales pasiones".

Podemos distinguir varios elementos interesantes en esta definición que se refieren a la teoría de la tragedia y que tuvieron una gran trascendencia posterior. Pero el que ahora nos interesa es el último: "que por medio de la piedad y el terror realiza la purificación de tales pasiones".

Se trata del concepto de "purificación" o "catarsis" que tiene un valor estético general porque está relacionado con el objetivo y la influencia del arte. Sin embargo, Aristóteles sólo mencionó en contadas ocasiones el concepto de purificación y no volvió a tratarlo. Por esta razón, la interpretación de lo que el filósofo entendía por purificación ha sido un tema de continua discusión entre los historiadores que, durante mucho tiempo, han tratado de aclarar dos cuestiones:

En primer lugar, se trató de establecer si, al hablar de purificación, Aristóteles se refería a purificar el alma del espectador, es decir, a perfeccionar sus sentimientos o a purificar la mente de estas pasiones, en el sentido de liberarse de esos sentimientos. Durante mucho tiempo se atribuyó a Aristóteles la primera interpretación, pero actualmente los historiadores coinciden en que concibió la "purificación"

en el segundo sentido. Su idea era que la tragedia tiene un fin liberador. A través de la acción escénica, el espectador se desprende de las emociones excesivas [de piedad y espanto] que le perturban y alcanza la paz interior. Es un escape placentero y no perjudicial en el que se descargan las emociones indeseables.

En segundo lugar, los historiadores también trataron de establecer si Aristóteles había tomado esta idea de "purificación" del culto religioso o de la medicina. Como ya vimos, el concepto de "catarsis" (poder de liberar las emociones y de purificar el alma) provenía de los ritos religiosos y de la interpretación pitagórica del arte. En este caso, Aristóteles asumió el motivo tradicional dándole otra interpretación: entendió la purificación de los sentimientos mediante la liberación como un proceso natural, psicológico y biológico. Por lo tanto, la catarsis de la que habla Aristóteles no debe interpretarse en sentido moral, sino como una metáfora tomada de la medicina, como un efecto purgativo, emocional, no como un efecto ético. Conforme a los conceptos órficos y pitagóricos, la "catarsis" se realizaba mediante la música. Aristóteles observó los efectos catárticos o purificadores en la música, la danza y la poesía, es decir, en una parte de las artes "imitativas", pero no los encontró en las artes plásticas: ni en la pintura ni en la escultura.

Esta interpretación de la catarsis aristotélica tiene aspectos muy similares a la teoría apatética o ilusionista de Gorgias, mientras que se enfrenta totalmente a la opinión de Platón, que veía en estos efectos un resultado perjudicial del arte que debilitaba el carácter del hombre.

· Los fines del arte

Hasta el momento, hemos visto que los griegos tenían diferentes opiniones respecto a los fines o efectos del arte.

Los pitagóricos consideraban que el arte, y en concreto la música, era un medio de purificar el alma (la entendían como catarsis). Recordar que atribuyeron exclusivamente a la música unos poderes psicagógicos y purificadores. Por esa razón, los pitagóricos consideraron la música como un arte excepcional, un don especial de los dioses.

Para los sofistas, las artes, especialmente la música, tenía como fin proporcionar placer, sus efectos eranhedonistas. Platón creía que el arte puede y debe ejercer una influencia moral. Para este filósofo  el arte debe tener una utilidad moral, debía ser un medio para formar el carácter del hombre y el Estado perfecto.

Aristóteles vio en cada una de estas tesis una verdad parcial. El arte tenía, por tanto, más de una finalidad. Creía que el arte no sólo produce la purificación de las pasiones, sino que también proporciona placer y diversión contribuyendo, además, al perfeccionamiento moral. Aristóteles añade además otro aspecto: para él, el arte contribuye a la realización del fin supremo del hombre, que es la felicidad. Para el filósofo, la verdadera felicidad sólo se logra mediante lo que llama scholé, que puede traducirse como "socio" o "tiempo libre". Aristóteles se refería a una vida en la que se tienen cubiertas las necesidades básicas, en la que el hombre está libre de las preocupaciones cotidianas y puede dedicarse a las ocupaciones verdaderamente dignas de él. El ocio no puede ocuparlo satisfactoriamente una diversión vulgar, pero sí puede hacerlo la diversión noble que reúna el placer con la utilidad o perfeccionamiento moral. A este tipo de diversión lo llama Aristóteles diagogé. Pertenecen a este tipo de diversión la filosofía y las ciencias puras, que son las actividades propias del sabio, y también lo que hoy consideramos arte. Ninguna de ellas constituyen una necesidad vital; pertenecen al ocio y son una diversión en el sentido más noble de la palabra.

Vemos por tanto, que para Aristóteles la función del arte no se limitaba al placer, como en el caso de los hedonistas, pero, por otra parte, el placer constituía para él un elemento de mucha importancia. Para Aristóteles, el arte proporciona placeres de diversos tipos, no sólo sensoriales, sino también intelectuales, que son los más intensos. Por ejemplo, el placer que obtenemos con la pintura y la escultura, que proporcionan imágenes, no sólo se debe a que reconocemos su semejanza con las cosas, sino que también contemplamos en ellas la maestría artística del pintor o del escultor. El tipo de placer depende del género de arte de que se trata. Los placeres intelectuales predominan en la literatura mientras que en el caso de la música y de las artes plásticas, prevalecen los sensoriales.

Aristóteles mostró la multiplicidad de objetos y efectos del arte sobre todo al hablar de la música. Creía que la música purificaba las pasiones, proporcionaba diversión y placer, conducía al perfeccionamiento moral, instruía la mente, y, sobre todo, podía ocupar adecuadamente el tiempo de ocio, mediante el que se conseguía la felicidad. De esta forma se entiende la afirmación que aparece en la Política (Texto 7): "Y afirmamos que la música no debe utilizarse por un solo beneficio, sino por muchos estos es, por la educación y purificación del alma... y en tercer lugar como distracción, alivio y descanso de la tensión". Por lo tanto, a diferencia de

Platón, que lo condenaba o consideraba un juego, Aristóteles cree que el arte ocupa un lugar importante en la vida del hombre.

· Ideas estéticas relativas a la teoría de la belleza

A diferencia de su teoría del arte, que pertenece a los capítulos más populares de la historia de la estética, la teoría de la belleza de Aristóteles es poco conocida. Aristóteles habló de la belleza en muy pocas ocasiones y los historiadores se han visto obligados a reconstruir sus ideas a partir de observaciones fragmentarias e incompletas. El concepto de belleza era más general y ambiguo que el de arte y, por esta razón, Aristóteles insistió menos en él.

· Definición del concepto de belleza

Como sucedió en su definición de arte, Aristóteles se valió de la interpretación intuitiva de la Belleza utilizada por los griegos. Ya sabemos que, para los griegos, Kalón, "lo bello" hacía referencia no sólo a cualidades estéticas, sino también morales e intelectuales. Tenía un alcance muy amplio. En general, significaba todo aquello que gusta, que atrae o despierta admiración, pero también todo lo que es justo y que es bueno. Entre las definiciones aristotélicas de la belleza más citadas se encuentra la que aparece en la Retórica (Texto 8):

"Lo bello es lo que, siendo preferible por sí mismo, sea laudable, o lo que, siendo bueno, sea agradable, porque es bueno".

Es una definición complicada, pero simplificándola se puede concluir que lo bello es lo valioso por sí mismo y lo bueno y agradable a la vez.

Esta definición aristotélica corresponde a la imagen de la belleza corriente entre los griegos. En opinión de Tatarkiewicz, Aristóteles, como había hecho con el concepto de arte, la convirtió en una definición (aunque no definió cada uno de sus componentes). No identificó, sin embargo, completamente la belleza con el bien, como hizo Platón. En la Metafísica afirma que lo bueno y lo bello se diferencian porque lo primero siempre implica alguna acción, mientras que lo bello se encuentra también en las cosas inmóviles.

· Las condiciones de la belleza

Aristóteles entendía la belleza como una propiedad objetiva de las cosas. De este modo, estaba de acuerdo con la concepción generalmente aceptada en Grecia y en contra del subjetivismo estético de los sofistas. Sin embargo, añadió algunas condiciones que introdujeron ciertos factores subjetivos en el concepto de belleza.

Estos factores están relacionados con las condiciones de la belleza, es decir, con las cualidades que han de poseer las cosas bellas. Para Aristóteles, son tres: el orden o proporción; la dimensión y la limitación o receptividad. Son tres condiciones directamente relacionadas.

El orden o la proporción consiste en la disposición espacial adecuada de las partes, que tiene una base matemática. En principio, la teoría aristotélica de la belleza, basada en los conceptos de orden y proporción, parece ser igual que la pitagórica y la aceptada por Platón en sus últimas obras. Sin embargo, la opinión de Aristóteles no es idéntica, pues añadió a la doctrina pitagórica dos aspectos:

1. En primer lugar, añadió a la doctrina de la proporción la conveniencia socrática. Aristóteles consideraba que la proporción hace las cosas bellas no porque ella misma sea perfecta en sí, sino porque se ajusta a la naturaleza y al objetivo de las cosas ( DECORUM). Para los pitagóricos era sencillamente la proporción matemática la que determinaba la belleza. Aristóteles añade a esta idea el matiz que había señalado Sócrates: la proporción es bella cuando se ajusta a la naturaleza y al objetivo de las cosas  (Recordar el diálogo de Sócrates con en la armero Pistias: existen dos clases de euritmia o buenas

proporciones, pero sólo una de ellas coincide con su adaptación al fin). Por lo tanto, aunque los textos de Aristóteles tratan sobre el orden y la proporción recordándonos a los pitagóricos, sus afirmaciones están más cerca de la filosofía de Sócrates.

2. El segundo matiz introducido por Aristóteles fue la identificación del orden y la proporción con la moderación. Es uno de los aspectos más conocidos de la filosofía de Aristóteles, el "justo medio": no debemos ser temerarios ni cobardes, sino valientes. Lo valioso para Aristóteles es el equilibrio, el justo medio, la moderación. Sólo así se alcanza la armonía. Este concepto general de su pensamiento filosófico, que era conocido con anterioridad, lo refirió Aristóteles también a la belleza.

La dimensión es la segunda condición de la belleza. En este caso, se trata de un concepto original de Aristóteles. La concibió como la medida adecuada y para cada objeto. En su opinión, la belleza no sólo depende de la dimensión relativa de los objetos, sino también de su dimensión absoluta. Así, sostenía que los objetos bellos no pueden ser excesivamente grandes ni excesivamente pequeños (Creía, por ejemplo, que los hombres de poca estatura pueden resultar agraciados, pero no hermosos). Es importante considerar que la dimensión no está condicionada por las cualidades de los objetos mismos, sino por nuestra visión y percepción. Por tanto, esta condición de la belleza está directamente relacionada con la tercera condición de la belleza:

La limitación o perceptibilidad. Esta es, sin duda, la idea más original de Aristóteles que afirma que sólo puede ser bello lo limitado, lo que es perceptible a los sentidos y la razón. Aristóteles se refiere a todo tipo de belleza, no sólo a las cosas visibles, sino también a la poesía. Cuando una obra de arte es fácilmente perceptible vemos mejor su unidad y los griegos estaban convencidos de que era precisamente la unidad lo que proporciona mayor satisfacción. En la Poética (Texto 9) afirma:

 "La belleza radica en l a dimensión y el orden, por lo cual no podría ser hermoso un animal muy pequeño, pues su contemplación es confusa al darse en un tiempo casi imperceptible, ni muy grande, pues no hay una contemplación de conjunto, sino que se escapa a los que miran la unidad y la totalidad de la contemplación, como, por ejemplo, si se

tratara de un animal de 10.000 estadios; de modo que, al igual que en los cuerpos y en los animales debe haber cierta dimensión, y ésta abarcable por la vista, así también en los argumentos debe haber una extensión que sea abarcable por la memoria".

Esta consideración de la belleza (que no se limita a la belleza estética) tenía tres características o consecuencias importantes: En primer lugar, para Aristóteles, el alcance de la belleza es muy amplio: eran bellos tanto el hombre, la sociedad, las cosas y las acciones, la naturaleza terrestre y el movimiento de los cuerpos celestes, veía lo bello tanto en la naturaleza como en el arte. Pero no creía que desde el punto de vista de la belleza, el arte fuera un campo privilegiado. Es más, creía que lo bello se encuentra más fácilmente en la naturaleza, porque en ella todo tiene su proporción y tamaño adecuados, mientras que el hombre, como creador del arte, puede equivocarse con facilidad.

En segundo lugar, percibía la belleza más en los objetos particulares que en los conjuntos. Esta idea se relaciona con la concepción de la belleza basada en la proporción y en la armonía, que se encuentra más fácilmente en los objetos aislados y perceptibles, como un ser vivo, una estatua o una construcción.

En tercer lugar, Aristóteles consideró que, aunque la belleza era una propiedad objetiva, era diversa y mudable. Por ejemplo, la belleza de un hombre depende de su edad y es distinta en un joven, un adulto y en un anciano. Esta idea se debe a que la belleza reside en las proporciones y la dimensión adecuadas. Sin embargo, no debemos entender que esta actitud era relativista, y menos aún subjetivista. Aristóteles concebía la belleza como una propiedad objetiva de las cosas, conforme a los conceptos generalmente aceptados en Grecia y en contra del subjetivismo estético de los sofistas.



· La experiencia estética

Aunque en la mayoría de sus escritos Aristóteles se refirió a la belleza en sentido amplio, también habló de la belleza estética en alguno de sus textos. Sin embargo, no disponía de un término específico para definirla. También describió las experiencias estéticas, entendidas como resultado de percibir la belleza estética, aunque tampoco en este caso empleó un término específico.

Su descripción de las experiencias estéticas aparece en su Ética a Eudemo (Texto 10): "Pues si alguien, al ver una bella estatua, un caballo o un hombre, al escuchar a alguien cantando, no quisiera ni comer, ni beber, ni entregarse a los placeres del amor, sino que quisiera ver aquellas bellas cosas y escuchar a los cantores, no parecería ser un desenfrenado, como no lo parecen los encantados por las Sirenas. Pero eso no ocurre con las dos clases de sensaciones que son las únicas en relación con las cuales también los demás animales poseen sensaciones y sienten placer o dolor, las sensaciones del gusto y del tacto. En cambio, en relación a los placeres proporcionados por las demás sensaciones, casi todos se muestran insensibles por igual, por ejemplo, a la armonía o la belleza; pues parecen, algo que es también digno de mención, no experimentar nada con la sola vista de las cosas bellas o con la audición de sonidos armónicos, al no ser que suceda algo prodigioso. Pero tampoco experimenta nada con los colores agradables o desagradables, sin embargo, tienen los sentidos más agudos (que en los del hombre). Pero de los olores, también se complacen con aquellos que

les alegran por circunstancias accesorias, pero no por sí mismos; y digo que no alegran por sí mismos aquellos olores con los que nos complacemo  por esperar o recordar otras cosas, como ocurre con los de comidas y bebidas; en efecto, con esos nos complacemos por otro placer, el de comer o beber; en cambio, alegran por sí mismos los olores, por ejemplo, de las flores. Por eso decía Estratónico, convenientemente que unas cosas tienen un olor bello y otras placentero".

De este fragmento, puede destacarse cinco ideas o afirmaciones:

Para Aristóteles, las experiencias estéticas consisten en disfrutar un placer, que deriva de observar o escuchar, de modo intenso. Es una experiencia de la que el hombre no puede desprenderse. Por eso dice que el hombre "no quiere ni comer, ni beber, ni entregarse a los placeres del amor".

Al experimentar esta sensación, el hombre parece como fascinado o encantado. A esta fascinación se refiere cuando utiliza la metáfora de estar "como encantado por las Sirenas".

Se trata de una experiencia exclusiva del hombre. El placer experimentado por otros seres vivos proviene del sabor y del tacto y no de la vista o del oído y su armonía.

La experiencia estética se debe a las impresiones sensoriales, se origina en los sentidos, pero no depende de la agudeza de los sentidos, ya que precisamente los sentidos de otros seres vivos son más agudos que los del hombre.

Lo más significativo es que el placer se debe a la experiencia misma y no a lo que se asocia con ella. Podemos gozar de los perfumes de las flores "por sí mismos" o también por lo que anuncian lo recuerdan, como el olor a los manjares o a la bebida que disfrutamos, porque prometen otro placer, el de comer o beber. Los demás seres vivos también experimentan este placer, pero únicamente el hombre es capaz de vivir el primero.

Estas observaciones nos demuestran que Aristóteles aunque no emplease los términos específicos, conocía los conceptos de belleza y experiencia estética. Resumen de las aportaciones estéticas de Aristóteles Aristóteles se sirvió de las experiencias e ideas reunidas por varias generaciones griegas para desarrollar considerablemente las ideas estéticas. Una vez expuestas, podemos comprobar que sus ideas acerca del arte y de la belleza son de dos clases. Unas son formulaciones nuevas de conceptos y opiniones antiguos y otras, son conceptos nuevos. Al primer grupo pertenecen la definición del arte, la división de las artes, el concepto de

imitación, el concepto de "catarsis", la definición de belleza y el de las proporciones adecuadas. 

Eran ideas conocidas, pero Aristóteles las trató, en general, de modo sistemático e imprimió en ellas la huella de su pensamiento. Por ejemplo, entendió la mímesis o limitación en sentido activo, como creación y la catarsis, la entendió de modo biológico. Estas son las ideas que aparecen en el primer plano de su estética y las que mayor influencia ejercieron en los siglos posteriores.

Entre los nuevos conceptos formulados por Aristóteles pueden destacarse seis:

Del extenso campo de las artes griegas, aisló las artesanales de las imitativas, marcando el camino de lo que en tiempos modernos se llamarían Bellas Artes (recordar que faltaba la arquitectura).


En contra de la tradición griega, concibió la poesía como un arte.

Defendió la autonomía del arte respecto de la verdad. En este aspecto, rompió con las opiniones vigentes durante la Antigüedad.

Señaló que los objetivos del arte son múltiples y estableció que su máxima finalidad era satisfacer el ocio de una manera digna.

Compartió la opinión de sus compatriotas sobre la belleza, pensando que está condicionada por la buena proporción y la disposición adecuadas. Sin embargo, también añadió que la belleza está condicionada por la perceptibilidad, la posibilidad de abarcar un objeto bello con la vista o la memoria, introduciendo de este 

TEMA 8 LA ESTÉTICA DEL PERIODO HELENÍSTICO

Como ya vimos, el marco cronológico de la estética antigua abarca ocho siglos. Comenzó en el siglo V a.C. y se desarrolló hace siglo III de nuestra era. También señalamos que la estética antigua fue, en su origen, obra exclusiva de los griegos, aunque más tarde colaboraron otros pueblos. Este hecho permite dividir la estética antigua en dos periodos: el Helénico (siglos V y IV a.C.) y el Helenístico (siglo III a.C.− III d.C.).

En la historia de la filosofía, este largo periodo se conoce en su conjunto como "Helenismo", a pesar de los grandes cambios que se producen en la estructura política, económica y social y de los numerosos movimientos étnicos, militares y religiosos. La razón es que las grandes tendencias del pensamiento griego y las más características que aparecieron en el siglo III a.C. se extendieron hasta el final de la Antigüedad.

Por lo que respecta a la historia de las ideas estéticas, estos seis siglos también pueden ser considerados como un solo período, pues los conceptos relativos al arte y a la belleza que habían formulado los griegos durante la época clásica apenas cambiaron. Los rasgos fundamentales de estas ideas se mantuvieron, realizándose únicamente aportaciones parciales. La creación de una nueva concepción estética tuvo lugar en el siglo III y fue obra de Plotino. Su estética neoplatónica no sólo es representativa de esta época, sino que también es fundamental para entender los conceptos que se desarrollaron en épocas posteriores, principalmente durante la Edad Media y el Renacimiento. Pero antes de abordar la concepción estética que propone Plotino parece necesario recordar brevemente qué sucede en este largo periodo de seis siglos.

· Caracteres Generales

En este apartado vamos a hacer referencia brevemente a dos cuestiones: el marco histórico y las principales tendencias filosóficas de la época.

· El marco histórico

El término Helenismo, acuñado por los historiadores alemanes del siglo XIX, se utiliza en dos sentidos fundamentales:

Por un lado, hace referencia a una época histórica concreta; Por otro, se refiere a la extensión de la cultura predominantemente griega que se impuso en los nuevos reinos helenísticos y en el imperio romano.

Desde el punto de vista histórico, resume el periodo que se desarrolló en los siglos anteriores a nuestra era.

Concretamente, según los límites convencionales establecidos, se extiende desde la muerte de Alejandro Magno, en el año 323 a.C. hasta el 31 a.C., cuando Octavio derrotó a Marco Antonio en la batalla de Accio, y Egipto y Oriente fueron definitivamente sometidos al Imperio Romano. Como es sabido, las conquistas de Alejandro Magno unieron la antigua civilización griega con Egipto, Persia y todo el Oriente hasta la India.

Tras su muerte, después de un periodo de luchas entre sus sucesores, los diádocos o epígonos, el imperio se desmembró en grandes dinastías reales. Los tres reinos más importantes de este periodo fueron Macedonia, gobernada por los descendientes de Antígono; Siria, en manos de los Seléucidas, que tenía su capital en Antioquía; y Egipto, gobernado por los Tolomeos, que tenía su capital en Alejandría. Esta última ciudad, la más representativa de la época, fue el centro más importante del Helenismo desde el punto de vista económico y cultural.

Por un lado, Alejandría fue un lugar clave de encuentro entre Oriente y Occidente. Los Tolomeos fundieron la herencia faraónica con el sistema helénico, produciéndose la mezcla de ingredientes de diferentes culturas típica del Helenismo. Por otra parte, se trataba de un centro científico, capital de las matemáticas, la astronomía, la biología y la medicina, que contaba con una imponente biblioteca. Esta biblioteca, que reunía más de 700.000 volúmenes, era un buen exponente del deseo de la época por abarcar la totalidad de la cultura presente y pasada. No es casual que en esta época se organizaran las grandes compilaciones de índices y

resúmenes de toda la literatura conservada y de los documentos y referencias históricas que se reunían en la gran biblioteca de Alejandría.

Como vemos, el reinado de Alejandro Magno es el punto de inflexión que marca el paso de la cultura helénica a la helenística. Hasta este momento, hemos considerado las principales ideas estéticas que surgieron en la cultura helénica, es decir, la producida por los griegos cuando vivían todavía en un relativo aislamiento, recibiendo pocas influencias de otros pueblos y, al mismo tiempo, ejerciendo poca influencia sobre ellos. En este sentido, su cultura era homogénea y tenía un campo de actividad limitado. Por el contrario, la cultura helenística, la producida por los griegos a partir del siglo III a.C., se caracteriza por la desaparición de las fronteras entre los

distintos países y el constante intercambio de influencias. La cultura griega predomina en los pueblos orientales, pero éstos también influyeron en ella. Con respecto a la época anterior, puede decirse que perdió su homogeneidad pero consiguió una mayor extensión, puesto que se impuso no sólo en los nuevos reinos helenísticos, sino también en el imperio romano.

En consecuencia, para entender las características que definen la cultura helenística, deben considerarse las profundas transformaciones que se produjeron en el mundo griego. Estos cambios afectaron principalmente a la nueva posición de Grecia y al modo de vida. Desde el punto de vista político, la vieja Grecia perdió totalmente su importancia y se convirtió en un país pequeño y débil. La inestabilidad política ocasionada por los constantes enfrentamientos entre las ciudades−estado y la difícil situación económica derivada determinó que la población griega tuviera que emigrar a los reinos de los diádocos. En ellos, los emigrantes griegos, desde mercaderes a científicos, artistas e intelectuales, formaron un grupo minoritario, pero también el más activo y el más culto. Esta cuestión es clave para entender el fenómeno de la emigración, pues fueron los emigrantes griegos quienes popularizaron en todos estos territorios su lengua y su cultura. En este contexto es importante considerar que surgió una nueva identidad cultural en la que se abandonaron las características regionales para transformarse simplemente en griegos.

Entre otras cosas, abandonaron los dialectos locales para utilizar una sola lengua común: el koiné. Este hecho es muy significativo pues el término Helenismo viene del griego Hellenistés que quiere decir que "habla griego", en referencia a esta identidad cultural. Los cambios producidos en el modo de vida también explican los nuevos rasgos de la cultura y el arte helenísticos. Las antiguas democracias de las pequeñas ciudades−estado dieron paso a monarquías absolutas cuyas capitales estaban situadas en nuevas ciudades independientes, densamente pobladas, como Antioquía o Alejandría. Esta situación tuvo su repercusión en el

arte que dejó de ser patrimonio de todos los ciudadanos para convertirse en privilegio de los monarcas y sus cortes. La riqueza económica de estos reinos, que contaban con extensos territorios de tierras fértiles y un desarrollo del comercio sin precedentes, también marcó una importante diferencia con la situación anterior a las conquistas de Alejandro. Esta nueva forma de vida ha servido para explicar el contraste que existe entre la

modestia y sobriedad helena y la ostentación helenística que se manifiesta no sólo en el arte sino también en toda su cultura. En este sentido se considera que el arte y la estética helenos fueron clásicos en el sentido estricto de la palabra, es decir, en el sentido de comedido, equilibrado y armonioso, mientras que el arte y la estética helenísticos se alejan de él, bien porque potencian la riqueza y el dinamismo o bien porque

intensifican el sentimiento, la religiosidad y la trascendencia.
La constitución del imperio romano de occidente durante los tres primeros siglos de nuestra era da paso a un nuevo periodo histórico: la antigüedad tardía. A diferencia del imperio creado por Alejandro Magno, Roma disponía de una organización administrativa y militar que le permitió dominar todo el mundo helenístico en muy poco tiempo. Se produjo entonces una nueva unificación del viejo mundo griego y la mayor parte del asiático helenizado o semi−helenizado junto con lo que más tarde constituiría la Europa occidental. En este nuevo imperio, el latín sustituyó al griego como idioma del poder de la cultura. Sin embargo, buena parte de lo que Roma poseía en el campo de la ciencia y el arte lo había asumido del mundo helenístico. De esta forma, la cultura, y con ella la filosofía griegas siguieron desempeñando un papel de primera importancia.

En relación con nuestro tema es importante considerar que la postura de Roma frente al arte y la belleza fue distinta a la de los griegos. La mayoría de la población, que vivía como esclavos o como siervos, no tenía ninguna posibilidad de disfrutar de los beneficios del arte. En la misma situación se encontraban los que se dedicaban a la carrera militar, que constituía otro sector considerable de la población. Los estratos más acomodados de la sociedad, a diferencia de lo que ocurría en el mundo heleno, tampoco estaban en condiciones de cultivar el arte y disfrutar de él, pues se encontraba plenamente implicados en las luchas por el poder. Aunque es cierto que, a partir de la época imperial, los romanos libres y adinerados valoraron el arte, no fueron creadores. Grecia seguía siendo el foco principal y la mayor autoridad en cuestiones artísticas.
Como explica Tatarkiewicz, el carácter de los romanos y las condiciones de su vida explican ciertos rasgos de su arte, como lo colosal de su arquitectura, la suntuosidad de sus decoraciones, el realismo de las artes plásticas y el carácter importado de la mayoría de las obras que adornaban sus ciudades. En cuanto a la estética, los romanos tampoco fueron creadores. Como veremos, fueron los eruditos, como Plinio o Vitrubio y los especialistas en una disciplina concreta, como Cicerón, los que se interesaron por las cuestiones estéticas, encargándose de transmitir las opiniones de los teóricos griegos en lugar de desarrollarlas.

· El marco filosófico

Las numerosas transformaciones que acabamos de recordar explican que, durante el periodo helenístico, cambiara el carácter de la filosofía. Con anterioridad, el hombre se había sentido muy unido a su pueblo y a su ciudad−estado. Pero, a medida que estas líneas se fueron borrando, surgieron las dudas y la inseguridad ante los propios conceptos de la vida. En términos generales, esta parte de la Antigüedad caracterizó por la duda religiosa, la inseguridad y el pesimismo. Durante el Helenismo, el conocimiento del mundo y la vida pasó a un segundo plano. El lugar central de la filosofía pasó a ocuparlo la conducta humana y más concretamente la cuestión del destino individual. El máximo interés residió en encontrar los medios para lograr la felicidad y la salvación. De esta forma, los conocimientos filosóficos tomaron una orientación práctica, más cercana a la religión, pues su finalidad era liberar al hombre de su pesimismo y proporcionarle consuelo.

Durante la primera generación de la era helenística se dieron tres soluciones o respuestas principales a este nuevo interés de la filosofía: la hedonista, la moralista y la estética.

La primera  ( HEDONISMO) sostenía que para lograr la felicidad en la vida sólo hace falta entregarse a los placeres.

La moralista mantenía que sólo la virtud puede proporcionar a la felicidad.

La respuesta estética afirmaba que se consigue la felicidad al evitar las dudas y dificultades de la vida. Estas soluciones se convirtieron en lemas fundamentales que dieron lugar a tres escuelas filosóficas que nacieron en Atenas y que continuaron su desarrollo durante la época romana. A diferencia del periodo anterior, los filósofos dejaron de actuar individualmente y trabajaron en escuelas. De esta forma, junto a las escuelas tradicionales − la Academia platónica y la peripatética de Aristóteles, que seguían funcionando − aparecieron tres nuevas: la epicúrea, la estoica y la escéptica.

La escuela epicúrea, que recogió el lema hedonista, fue fundada por el filósofo griego Epicuro (341−270 a.C.) que desarrolló una filosofía materialista, mecanicista y sensualista. Como físico recogió el atomismo de Demócrito. Su carácter hedonista debe entenderse bien: no hace referencia a los placeres primitivos e inconscientes, sino que estaba relacionado con la sabiduría. Para Epicuro, el hombre consigue el verdadero placer si alcanza la tranquilidad (ataraxia), entendida como la ausencia de turbación. Para llegar a ella es necesario liberarse del deseo y de los temores, principalmente del miedo a los dioses y a la muerte. Buscaba,

por tanto, la felicidad individual en la vida del sabio. El mejor representante de la escuela epicúrea fue el poeta y filósofo romano Lucrecio (hacia 98−55 a.C.), que expuso y defendió la doctrina científica y filosófica de Epicuro en su obra Sobre la naturaleza.

La escuela estoica fue fundada por el filósofo griego Zenón de Citio (hacia 335−264 a.C.) en Atenas hacia el año 300 a.C. El nombre de estoicos viene de su lugar de reunión: la stoa o pórtico. A diferencia de los epicúreos, estos defensores del lema moralista se sintieron interesados por la política, la vida social y política,y tuvieron una considerable importancia en la cultura romana. De hecho, su mayor representant e fue Séneca (Córdoba IV a.C.−Roma 65 d.C.), filósofo, estadista y autor trágico. También fue estoico el emperador romano Marco Aurelio (121−180 d.C.). Los temas fundamentales de los estoicos se referían a la impasibilidad del sabio y a la fragilidad de las cosas humanas. Para ellos, el ser humano ha de conciliarse con su destino, porque nada ocurre fortuitamente. Debían, por tanto, reaccionar con tranquilidad ante las desgracias y los acontecimientos felices y liberarse de todo lujo material, cultivando la virtud.

La escuela de los escépticos, fundada por el filósofo griego Pirrón (hacia 365−275 a.C.), creó una filosofía negativa que consideraba inseguro todo juicio e insolubles todos los problemas que preocupan a la humanidad. Originariamente, escéptico significa "el que mida cuidadosamente", "el que examina atentamente", antes de pronunciarse sobre nada o antes de tomar ninguna decisión. Marcaron una diferencia fundamental respecto a los filósofos dogmáticos anteriores que creían haber descubierto la verda d. Para los escépticos, la verdad no existe y si existiera el hombre sería incapaz de conocerla. Su principal representante fue el filósofo y astrónomo griego Sexto Empírico. Con el tiempo, surgió una cuarta escuela: la ecléctica, que trató de aunar las aportaciones de Platón, de Aristóteles y de los estoicos, es decir, todo lo que había creado la filosofía antigua que no fuese escepticismo ni materialismo. Esta escuela estuvo más arraigada en Roma pues, mientras en Grecia las escuelas competían entre sí, los romanos intentaron coordinarlas y conservar lo que tenían en común. Su máximo exponente fue el político y orador romano Cicerón (106−43 a.C.). Bajo el peso de su autoridad, la estética ecléctica ejerció una

gran influencia y se convirtió en la corriente más típica del Helenismo tardío y de la Roma clásica.

Estas escuelas, que perduraron durante varios siglos, coincidieron en su escasa valoración de las cuestiones estéticas. En general, mantuvieron los conceptos estéticos anteriores y sólo realizaron aportaciones parciales. La mayor contribución que se realizó en esta época no vino, por tanto, de los filósofos, sino de los eruditos y especialistas. Entre el siglo I a.C. y el I d.C. se realizaron los compendios latinos y tratados especializados que constituyen la fuente más abundante de nuestra información sobre la estética helenística y romana. Es el caso

de Vitrubio, gracias al cual conocemos las ideas de los antiguos sobre arquitectura; de Plinio, que transmitió numerosa información sobre pintura y escultura; o Cicerón, a quien debemos el conocimiento de la teoría de la oratoria.

· La Estética de Plotino

· Situación y características del pensamiento de Plotino

Como se ha señalado, la creación de una nueva concepción estética no se produjo hasta el siglo III d.C. y fue obra de Plotino. Este filósofo, erudito e historiador está considerado como el fundador del Neoplatonismo, un poderoso movimiento intelectual que ha tenido una influencia decisiva en la historia del pensamiento y el arte europeos. Esta corriente deriva, evidentemente, el pensamiento de Platón. Sin embargo, no puede olvidarse que a Platón y a Plotino los separan seis siglos: Platón vivió a principios de la época clásica (428−347 a.C.) mientras que Plotino lo hizo a finales de la Antigüedad (205−270). Existen, por tanto, diferencias considerables entre ambos filósofos. El neoplatonismo de Plotino parte de la filosofía de Platón, pero sólo puede entenderse si se tiene en cuenta que también considera ciertos aspectos de la filosofía aristotélica y del misticismo oriental.

Plotino nació en Egipto, probablemente en Licópolis, en el año 205 aproximadamente. Estudió filosofía en Alejandría, ciudad clave del Helenismo, donde la filosofía griega convivía con las doctrinas místicas de Oriente. Después de recorrer varios países, ya en su madurez, a los 40 años, marchó a Roma y en esta ciudad fundó su propia escuela filosófica que contó con numerosos partidarios. Aquí murió en el año 270. De forma resumida, la filosofía de Plotino puede definirse, por una parte, como una doctrina del ser que explica la existencia a partir de las emanaciones del "Uno"; por otra, es también una doctrina de salvación porque explica el camino que debe seguir el alma del hombre para encontrar la unidad original y fundirse con ella. Esta teoría de la salvación encontró en Roma numerosos partidarios y llegó a convertirse en una seria competidora del cristianismo. De hecho, la filosofía de Plotino ejerció una considerable influencia en la teología cristiana.
· Doctrina del ser

Para entender la estética de Plotino es necesario comprender su doctrina del ser. Como hemos dicho, el pensamiento de Plotino deriva en gran parte de la filosofía platónica. Al igual que Platón, Plotino también diferenció dos mundos: el mundo material en el que vivimos, que es imperfecto; y el mundo de las Ideas, suprasensible y perfecto. Asumió también que el hombre era un ser dual. En él distingue, por un lado, el alma inmortal y, por otro, el cuerpo, que pertenece al mundo de los sentidos. Esta idea básica se había formulado en el mundo griego con anterioridad a Platón y también existía en el pensamiento oriental.

Sin embargo, Plotino explicó la existencia de estos dos mundos de un modo distinto a Platón, salvando su radical separación que ya había criticado Aristóteles. Para Plotino, la existencia, aunque posea varias formas, es única, porque surgió del "Uno", "Dios" o "Inteligencia Universal" es indivisible, inmutable, eterna y absolutamente trascendente a todo ser del que tenemos experiencia. Es superior a todo el pensamiento y, por tanto, no puede definirse, es incomprensible. De su naturaleza únicamente podemos saber que es completamente distinto a cuanto conocemos.

Es muy importante tener en cuenta que Plotino no habla de un dios creador, como el de los cristianos, sino más bien del principio último o la primera fuente de todo. El mundo procede de este "Uno" o "dios" por necesidad, no por voluntad, pues su característica esencial es la expansión. Por esta razón Plotino no habla de creación sino de emanación y recurre en su explicación a una metáfora.

Este primer principio lo compara con un foco de luz del que emana la totalidad de los seres en una escala de perfección descendente. El Nous, al que también llama Pensamiento o Espíritu es la primera emanación de este foco de luz. En él se contienen las Ideas Eternas, las esencias o modelos originarios de todos los seres.

Constituye, por tanto, el mundo inteligible o mundo de las ideas, eterno y perfecto, y se encuentra plenamente iluminado por la luz del Uno.

En el siguiente nivel se encuentra la esfera o el mundo de las almas, que constituye el vínculo entre el mundo suprasensible y el mundo de los sentidos. En esta esfera se encuentra el alma humana. Para Plotino, el alma existe antes de unirse con el cuerpo (unión que representa una caída) y sobrevive tras su muerte.

Por último, por debajo de la esfera del alma, se encuentra el mundo material. Es el mundo de lo mudable y perecedero. Es la manifestación última y más imperfecta del Uno, del foco de luz. Plotino considera la materia de la que están hechos los elementos y seres de la naturaleza como la oscuridad, la privación de luz, la antítesis del Uno.

El punto clave para entender a Plotino es que la materia así entendida no tiene, en realidad, existencia alguna.

Se trata simplemente de una ausencia de luz, de algo que no es, puesto que lo único que existe es el Uno. Por lo tanto, a diferencia de Platón, Plotino piensa que en los elementos del mundo material también existe un débil resplandor del Uno, cree que en la naturaleza también brilla algo de la luz divina.

Adopta, de este modo, la concepción aristotélica al pensar que los objetos del mundo sensible no sólo están compuestos de materia, sino que tienen un débil reflejo del Uno, entendido como el elemento universal, como su esencia, es decir, como la Idea platónica o la forma aristotélica. Sin embargo, Plotino entiende este reflejo no como un concepto abstracto que el hombre elabora en la mente después de conocer la realidad sensible, sino como un reflejo directo de la Idea. A diferencia de la separación radical establecida por Platón, el cosmos de Plotino se caracteriza por la unidad y la armonía, pues todo lo que existe procede del Uno. Esta característica implica que no desprecie el mundo sensible, como hizo Platón, pues incluso en él podemos encontrar un débil resplandor del Uno.

· Doctrina de salvación

La filosofía de Plotino es también una doctrina de salvación porque explica el camino que el alma del hombre debe seguir para encontrar la unidad original y fundirse con ella. Plotino pensaba que donde más cerca podemos estar de dios es en nuestra propia alma. Para ello, el hombre debe purificarse, liberándose de la tiranía del cuerpo y de los sentidos y practicando una vida de virtud y disciplina mental. En respuesta a las nuevas inquietudes de la época, afirma que la vida feliz es la vida del pensamiento, la actividad que supone el menor contacto con el mundo sensible. Sin embargo, solamente hay un estado de absoluta perfección, aquél al que se llega cuando el alma se eleva por encima del pensamiento, en un estado de inconsciencia o de "éxtasis" en el que la luz divina nos invade.

Esta forma de entender la experiencia mística como una fusión total con la divinidad es un elemento que procede de la mística oriental. En la vida terrenal esta unión es muy breve (según cuenta Porfirio, Plotino

experimentó cuatro veces esta unión mística). El hombre aspira a su posesión completa y permanente que podrá alcanzar en un estado futuro cuando se libere del estorbo del cuerpo.
Podemos entender así la razón por la que en el neoplatonismo plotiniano, la especulación teórica ya no se presenta como la última meta. La experiencia mística es el logro más sublime del filósofo. Este rasgo, que lo convierte en una réplica intelectualista al ansia del hombre de esta época por la salvación personal, es lo que permitió al neoplatonismo rivalizar con el cristianismo.

· Las ideas estéticas de Plotino

Conocemos el pensamiento de Plotino gracias a los 54 tratados que comenzó a escribir a los 50 años. Estos escritos filosóficos fueron ordenados posteriormente por su discípulo y biógrafo Porfirio en seis grupos de nueve libros o tratados, por lo cual han recibido el nombre de Enéadas (en griego, 9 es ennéa). No son obras sistematizadas y se refieren a distintos temas, pero básicamente sostienen un sistema filosófico idealista, espiritualista y trascendente en el que las cuestiones estéticas ocupan un lugar mucho más destacado que en la obra de los filósofos griegos anteriores. Para la historia de la estética, la importancia de Plotino reside en que fue el primer filósofo en tratar la belleza como tema independiente, además de ofrecer un marco para la teoría del arte por la riqueza de observaciones sobre las artes visuales que incluye.

Las principales aportaciones estéticas de Plotino pueden resumirse en cuatro puntos:

· El nuevo concepto de belleza;

· La división de las artes y el concepto de mímesis;

· La relación entre la belleza y el arte y

· La elaboración de un programa para la pintura.

Los tres primeros puntos derivan directamente de su teoría del ser. Su idea de la belleza y del arte forman parte de la concepción metafísica, trascendente y permanente de su filosofía. El último, la elaboración de un programa para la pintura es una consecuencia práctica que, aunque también fue formulada desde la metafísica, perduró independientemente de ella.

· El nuevo concepto de la belleza de Plotino

Uno de los aspectos más importantes de la estética de Plotino es su nuevo concepto de belleza. Las cuestiones fundamentales de esta nueva concepción se resumen en el fragmento de la Enéada VI, 7 (Texto 1):

 "La belleza es más el resplandor que se trasluce de la proporción que la proporción misma".

El cambio fundamental llevado a cabo por Plotino respecto al concepto de belleza fue la crítica que realizó a la tesis fundamental de la estética antigua. Como sabemos, durante toda la Antigüedad se pensó que la belleza consistía en el orden, la medida, la regularidad matemática, las proporciones adecuadas, la relación y disposición de las partes con el todo. Este concepto implica que no son bellos los elementos individuales que componen un objeto, sino la relación entre estos elementos el conjunto. Esta interpretación, que había sido formulada por los pitagóricos, fue asumida por Platón y por Aristóteles, siendo más tarde aceptada por los

filósofos del Helenismo y por los romanos. Prácticamente todos ellos aceptaron el concepto básico de la belleza entendida como symmetria. Plotino realizó una crítica a esta definición clásica utilizando varios argumentos, entre los que pueden destacarse tres.

1. En primer lugar, creía que si la belleza consistía en la symmetria sólo podría existir en los objetos complejos. Sin embargo, para Plotino es evidente que la belleza también existe en los objetos simples, como un sonido o un color. Es más, para él entre los ejemplos más bellos que pueden citarse figuran la luz del sol o el reflejo de las estrellas que no tienen multiplicidad.

2. En segundo lugar, para argumentar que la belleza no consiste en la symmetria, utilizó el ejemplo de la belleza de un rostro humano. Para Plotino un mismo rostro, según la expresión que adopta, aparecerá más o menos bello. Por lo tanto, la belleza no puede depender de la proporción porque, aunque varíe la expresión, la proporción de cada rostro permanece constante.

3. En tercer lugar, Plotino pensaba que la simetría o la proporción es fácilmente reconocible y puede aplicarse a los objetos materiales. Sin embargo, no sucede lo mismo con los conceptos relativos al conocimiento, los espirituales o morales, como la virtud, que también estaban dentro del concepto de belleza. En este caso, vemos claramente que Plotino seguía concibiendo la belleza de modo muy amplio, incluyendo también los valores morales.

El pensaba que el concepto de “ kalon “ era aplicable a unos solos objetos pero no a todos 

En consecuencia, Plotino pensaba que la definición tradicional era aplicable a algunos objetos que llamamos bellos, pero no todos. Era incompleta, porque no abarcaba todo lo que se considera bello. Esta crítica debe entenderse bien. Plotino no niega la importancia que tiene la proporción o la simetría para la belleza. Sin embargo, la considera sólo una manifestación externa de la belleza, no su esencia. Por todo ello, Plotino consideró la belleza más bien como una cualidad que no puede ser definida de forma precisa

«Per la qual cosa ha de dir se ací que la bellesa és més aviat la resplendor que es

trasllueix de la proporció que la proporció mateixa».

PLOTÍ, Ennèades,VI 7, 22
Por eso afirma que la belleza es más el "resplandor" que se trasluce de la proporción. La estética neoplatónica sostiene que la forma exterior, la simetría posee su belleza, pero que ésta tiene sus raíces en la forma interna. Para entender este aspecto debe ponerse en relación con su doctrina del ser.

Para Plotino, la fuente de la belleza sólo puede ser el espíritu, la idea o el modelo. Es decir, el mundo sensoria es bello gracias a la forma interna. Lo que hace Plotino es identificar la forma, el elemento universal o esencia de las cosas de la que habla Aristóteles con la idea de un modelo. Así se comprende que para Plotino la belleza sea un reflejo del mundo suprasensible en el mundo material, la revelación del espíritu en lo material. Veía la belleza como una propiedad del mundo de los sentidos que proviene del mundo intelectual que se revela en la materia. El reflejo del espíritu en el mundo material constituye aquello que llamamos belleza. Así se explica que, aunque la filosofía de Plotino es idealista, espiritualista y trascendente, la belleza sensible.

· La división de las artes y el concepto de mimesis

Plotino realizó varias clasificaciones de las artes. De todas ellas, la de mayor trascendencia para la estética fue la división que establece utilizando como criterio su relación con el espíritu o mundo de las ideas. Fue la división más detallada que se conoció en la Antigüedad.

Diferenció cinco grupos:

1. Las artes que producen objetos físicos, por ejemplo la arquitectura;

2. Las artes que ayudan o perfeccionan la naturaleza, como la medicina o la agricultura;

· Las artes que imitan la naturaleza, como la pintura y la escultura. Son las artes imitativas o miméticas, entre las que también se encuentran la danza y la música;



· Las artes que mejoran o perfeccionan las actividades del hombre, como la retórica, la estrategia, la economía, la política o, en general, el arte de gobernar

· Las artes exclusivamente intelectuales, como la geometría.

Esta clasificación se basa en el grado de espiritualidad de las artes, en su relación con el mundo de las ideas.

Constituye una jerarquía comenzando por la arquitectura, puramente material, y acabando por la geometría, puramente espiritual. A pesar de la importancia que Plotino concede a la belleza, no separó el grupo de las "Bellas Artes", pues su concepto era muy diferente al actual.

De todos estos tipos de arte, Plotino prestó especial atención a las artes imitativas. A diferencia de Platón, que despreciaba estas artes, Plotino creía que estas artes no debían menospreciarse por el hecho de crear mediante la imitación de objetos naturales. En su Enéada V 8, (Texto 2) afirma:

 "Si alguien desprecia las artes porque obran imitando la naturaleza, hay que decirle que... las artes no imitan simplemente lo visible, sino que se remontan a las razones de las que deriva la naturaleza". 

Este fragmento marca una importante diferencia con respecto a Platón que implica un concepto de mímesis diferente. A diferencia de Platón, Plotino no considera que el artista, al imitar, está realizando una copia de otra copia. Su concepto de imitación está más cerca del concepto de producción de Aristóteles. Para Plotino, el arte nace gracias a la "idea" que existe en la mente del artista.
Para explicar este concepto referido a las artes imitativas, Plotino hizo referencia a una de las manifestaciones artísticas más célebres de la Grecia clásica: la estatua de Zeus esculpida por Fidias. En otro fragmento de las Enéadas (Texto 3) afirmaba:

 "Fidias hizo su Zeus sin mirar a nada sensible, sino imaginando cómo sería, si Zeus quisiera mostrársenos a través de los ojos".

 Con ello sostenía que cuando Fidias escupió la estatua de Zeus no copió un modelo sensible, no tomó como modelo un objeto del mundo de los sentidos, sino que "ideó" la forma en la que el dios se le habría aparecido si hubiese deseado revelarse a los hombres. Si el arte nace gracias a la idea del artista, es natural pensar que el concepto de mímesis de Plotino se aproxima al de

creación. Sin embargo, el artista es sólo parcialmente creador: es creador en el sentido de que no reproduce la realidad, sino la "forma interna" que atesora en la mente. Sin embargo, no es creador en sentido moderno porque la forma interna no es producto suyo, no es una imagen personal del artista, sino un reflejo de un modelo que es eterno. Hay que recordar que la diferencia principal con Aristóteles es la manera de entender la idea o forma interna que existe en la mente del artista, que para Plotino es un reflejo del modelo ideal.

Esta es la razón por la que Plotino considera las artes imitativas en su clasificación en un puesto intermedio con respecto a la relación con el espíritu: las artes visuales están relacionadas con el mundo de los sentidos, porque representan las formas visibles y sus correspondientes proporciones; pero también lo están con el mundo de las ideas, pues provienen de la idea que existe en la mente de la artista. Es más, las artes visuales pueden relacionarse directamente con el mundo de las ideas cuando su objetivo sea reflejar el espíritu, mientras que no lo estarán cuando se limiten a toar como modelo de los objetos corpóreos. Por esta razón, Plotino sostuvo que los cuadros de los pintores atraen a la vista a causa de la simetría, la proporción, y el orden de las cosas que representan. Sin embargo, a veces, conmueven al espectador, porque recuerdan el lejano y eterno modelo de las cosas. En este caso, la obra de arte será bella porque refleja el espíritu.

· La relación entre el arte y la belleza

La relación directa que estableció entre la belleza y el arte es otro aspecto fundamental de la estética de Plotino. Hasta ese momento, prácticamente todos los autores habían tratado la teoría de la belleza y la del arte por separado. Plotino las une al considerar que la belleza es el primer objetivo del arte, su valor y su medida.

Esta idea, que hoy resulta evidente, no se había formulado hasta entonces. Esta relación, como su concepción de la belleza, deriva de su metafísica. Como hemos visto, para Plotino la

existencia, aunque posee varias formas, es única porque surgió del absoluto. El absoluto, el Uno, Dios o la Inteligencia Universal irradia como una luz, y de él emanan todas las formas de existencia: el nous, pensamiento o espíritu; el mundo de las almas y el mundo material. Los mundos son más imperfectos cuanto más se alejan del Uno o del absoluto. Lo que en el mundo material es un reflejo de lo absoluto, de la idea y del espíritu, constituye la belleza. También hemos visto que Plotino considera la belleza una cualidad y rechaza el concepto tradicional que entendía la belleza como simetría, como simple relación de partes, considerándola más bien como una cualidad y destacando la importancia del elemento intelectual. Pues bien, el hombre, que se encuentra en el más imperfecto de los mundos, desea volver a los mundos superiores. Uno de los caminos para ese regreso es la vía del arte. Mediante el arte, el hombre puede reflejar el espíritu en el mundo material. Esta cuestión se pone especialmente de manifiesto en las artes visuales. La belleza nace cuando la informa interior penetra en la materia y ésto es lo que hace el artista. Sin embargo, la manera en que Plotino considera a la materia hace que ninguna obra de arte puede reflejar de modo absoluto la Idea, la luz. Toda obra de arte, por haber tenido que ser necesariamente modelada en algún tipo de material contiene siempre un residuo de sombra.

Esta actitud negativa hacia la materia es un preludio de las principales tendencias del mundo intelectual de la Edad Media que consideraron la materia como "el mal". La actitud ante la obra de arte consumada de Plotino es, por tanto, ambivalente. Su poder debía residir en la fuerza que impulsa al espectador a ir más allá de lo que está materialmente presente y es inmediatamente visible.

· La elaboración de un programa para la pintura

Las aportaciones estéticas de Plotino también tuvieron importantes consecuencias prácticas. La más significativa fue la elaboración de un programa para la pintura.

Entre las normas o puntos esenciales de este programa se encontraba la necesidad de evitar todo lo que derive de las imperfecciones de la vista, es decir, lo que sucede cuando vemos un objeto de lejos. De esta forma, Plotino establecía que el pintor debe evitar representar la disminución del tamaño de los objetos y la intensidad del color, así como las deformaciones perspectivas. Por lo tanto, hay que representar las cosas tal y como son al ser vistas de cerca, representándolas todas en primer plano, con su tamaño y color naturales y con todos los detalles. En este sentido, afirmó en su Enéada II 8, (Texto 4): 

"Es necesario, pues, que el objeto mismo esté presente y cerca, para que se conozca cuán grande es".

 Plotino sostuvo también que deben evitarse los cambios producidos por la diferente intensidad de la iluminación.

Esta es la razón por la que Plotino considera las artes imitativas en su clasificación en un puesto intermedio con respecto a la relación con el espíritu: las artes visuales están relacionadas con el mundo de los sentidos, porque representan las formas visibles y sus correspondientes proporciones; pero también lo están con el mundo de las ideas, pues provienen de la idea que existe en la mente de la artista. Es más, las artes visuales pueden relacionarse directamente con el mundo de las ideas cuando su objetivo sea reflejar el espíritu, mientras que no lo estarán cuando se limiten a toar como modelo de los objetos corpóreos. Por esta razón, Plotino sostuvo que los cuadros de los pintores atraen a la vista a causa de la simetría, la proporción, y el

orden de las cosas que representan. Sin embargo, a veces, conmueven al espectador, porque recuerdan el lejano y eterno modelo de las cosas. En este caso, la obra de arte será bella porque refleja el espíritu.

· La relación entre el arte y la belleza

La relación directa que estableció entre la belleza y el arte es otro aspecto fundamental de la estética de Plotino. Hasta ese momento, prácticamente todos los autores habían tratado la teoría de la belleza y la del arte por separado. Plotino las une al considerar que la belleza es el primer objetivo del arte, su valor y su medida.

Esta idea, que hoy resulta evidente, no se había formulado hasta entonces.

Esta relación, como su concepción de la belleza, deriva de su metafísica. Como hemos visto, para Plotino la existencia, aunque posee varias formas, es única porque surgió del absoluto. El absoluto, el Uno, Dios o la Inteligencia Universal irradia como una luz, y de él emanan todas las formas de existencia: el nous
, pensamiento o espíritu; el mundo de las almas y el mundo material. Los mundos son más imperfectos cuanto más se alejan del Uno o del absoluto. Lo que en el mundo material es un reflejo de lo absoluto, de la idea y del espíritu, constituye la belleza. También hemos visto que Plotino considera la belleza una cualidad y rechaza el

concepto tradicional que entendía la belleza como simetría, como simple relación de partes, considerándola más bien como una cualidad y destacando la importancia del elemento intelectual. Pues bien, el hombre, que se encuentra en el más imperfecto de los mundos, desea volver a los mundos superiores. Uno de los caminos para ese regreso es la vía del arte. Mediante el arte, el hombre puede reflejar el espíritu en el mundo material.

Esta cuestión se pone especialmente de manifiesto en las artes visuales. La belleza nace cuando la informa interior penetra en la materia y ésto es lo que hace el artista. Sin embargo, la manera en que Plotino considera a la materia hace que ninguna obra de arte puede reflejar de modo absoluto la Idea, la luz. Toda obra de arte, por haber tenido que ser necesariamente modelada en algún tipo de material contiene siempre un residuo de sombra. Esta actitud negativa hacia la materia es un preludio de las principales tendencias del mundo intelectual de la

Edad Media que consideraron la materia como "el mal". La actitud ante la obra de arte consumada de Plotino es, por tanto, ambivalente. Su poder debía residir en la fuerza que impulsa al espectador a ir más allá de lo que está materialmente presente y es inmediatamente visible.

· La elaboración de un programa para la pintura

Las aportaciones estéticas de Plotino también tuvieron importantes consecuencias prácticas. La más significativa fue la elaboración de un programa para la pintura.

Entre las normas o puntos esenciales de este programa se encontraba la necesidad de evitar todo lo que derive de las imperfecciones de la vista, es decir, lo que sucede cuando vemos un objeto de lejos. De esta forma, Plotino establecía que el pintor debe evitar representar la disminución del tamaño de los objetos y la intensidad del color, así como las deformaciones perspectivas. Por lo tanto, hay que representar las cosas tal y como son al ser vistas de cerca, representándolas todas en primer plano, con su tamaño y color naturales y con todos los detalles. En este sentido, afirmó en su Enéada II 8, (Texto 4): 

"Es necesario, pues, que el objeto mismo esté presente y cerca, para que se conozca cuán grande es"

. Plotino sostuvo también que deben evitarse los cambios producidos por la diferente intensidad de la iluminación.

Conforme a la teoría de Plotino, la materia es oscuridad, mientras que el espíritu es luz. Por lo tanto, la pintura debe prescindir de representar las profundidades y las sombras. El pintor debe presentar únicamente la superficie luminosa de las cosas, para alcanzar de este modo el espíritu. 

Muchas de estas consideraciones coincidían con el programa platónico, aunque Plotino las desarrolló con más detalle y de forma más radical, refiriéndose especialmente a la pintura.

Es muy interesante tener en cuenta que en la época de Plotino surgió realmente una pintura derivada de esta estética. Así lo confirman las pinturas murales conservadas en Doura−Europos realizadas por los primeros cristianos y las pinturas de las catacumbas. 

CARACTERÍSTICAS DE LA PINTURA 

En ellas, los objetos se representan prescindiendo de las impresiones del espectador porque su objetivo es plasmar únicamente sus rasgos fijos. De esta forma, cada objeto era representado según su tamaño, color y su forma naturales, con iluminación uniforme y completa, sin sombras. Se disponían en un solo plano y sin ninguna perspectiva. 

Desaparecían, en consecuencia, las referencias espaciales. Las pinturas representadas de este modo no tenían ningún contacto con lo que la rodeaba. Habitualmente no tocaban el suelo, dando la impresión de que se hallaban suspendidas en el aire. 

El empleo de un solo plano y la eliminación del claroscuro también trajo como consecuencia la desaparición de la plasticidad y el volumen de los cuerpos. De esta forma, aunque la pintura representaba los cuerpos reales, no reproducía la realidad. Por el contrario, esta pintura parecía reproducir un mundo espiritual.

En esta pintura, algo más tarde, las formas reales fueron sustituidas por formas esquemáticas y geométricas. El artista se esforzaba por reflejar la realidad lo más fielmente posible y con todos los detalles pero, de hecho, la transformaba. Los artistas que siguieron los preceptos de Plotino intentaron traspasar los fenómenos naturales (prescindir de ellos) para que el mundo que representaban pareciese la transparencia de otro espiritual. Plotino pretendía que al contemplar esta pintura se produjera una comunión "no con la imagen, sino

con la divinidad misma".

Este arte que reflejaba las ideas de Plotino no fue apoyado por sus discípulos, que se mostraron partidarios del arte clásico y tradicional. Como negación al arte pagano, fueron los cristianos, hostiles hacia su persona, los que desarrolla on un arte muy cercano a la propuesta de Plotino. En este sentido, la teoría del arte formulada por Plotino, en especial su teoría de la pintura, se mantuvo vigente durante siglos y llegó a ser un componente esencial de la estética medieval. Por lo tanto, de estética de Plotino se sitúa a caballo entre dos épocas: la antigua, en la que nació; y la Edad Media, sobre la que influyó.

El prolongado influjo de Plotino a través de más de un milenio encontrará su cumbre a finales del siglo XV en Marsilio Ficino.

Debido a su formación en Alejandria Plotino mezclo teroais de oriente y occidente ( el viaje a Alejandria “ una especie de gran tour” similar al que hacian los ilustrados europeos.

LA ESTÉTICA MEDIEVAL

TEMA 9 CARACTERÍSTICAS GENERALES DE LA ESTÉTICA MEDIEVAL

La estética medieval comprende un período muy amplio, de casi mil años.

Según los límites cronológicos tradicionalmente establecidos, este periodo histórico abarca desde el siglo V al XV.

Sin embargo, a pesar de su amplio desarrollo temporal, fue siempre una estética cristiana, lo que le permitió acomodar y conciliar ideas procedentes de otras fuentes y sistemas a su doctrina religiosa.

Este hecho determina una de las características más destacadas de la estética medieval que es su uniformidad. Esta cuestión debe entenderse bien.

Como señala Tatarkiewicz, las tesis estéticas medievales son de dos clases:

Las convicciones y las observaciones u opiniones.

Las convicciones son tesis de carácter general que se establecieron muy pronto y no variaron. Se repitieron a lo largo de los siglos, pasando de generación en generación, determinando la uniformidad de la estética medieval. Estas ideas fundamentales transmitidas a la estética desde la concepción cristiana del mundo, constituían el marco para los estudios y las investigaciones particulares.

Por su parte, las observaciones son tesis referidas a cuestiones específicamente estéticas. A diferencia de las convicciones, no contaban con una aceptación general porque eran el resultado de aportaciones particulares. Además, fueron menos significativas, porque durante la Edad Media los problemas estrictamente estéticos resultaban menos atractivos que los problemas estéticos relacionados con la teología. Por lo tanto, a pesar de su uniformidad, en la estética medieval quedaba bastante espacio para la diversidad, pero no respecto a las convicciones fundamentales, sino en observaciones e ideas particulares.

Otro aspecto que hay que tener en cuenta cuando se aborda la estética medieval es que, al igual que sucedía en la Antigüedad, durante la época medieval no se consideró a la estética una disciplina independiente. Por esta razón, los tratados dedicados exclusivamente a cuestiones estéticas fueron escasos. Aunque existen varios tipos de fuentes que nos permiten conocer las principales ideas estéticas de la época, las más importantes fueron los comentarios de los filósofos y los escritos de los teólogos.

Es importante también considerar que durante la Edad Media la relación entre el arte y su teoría fue distinta a la que se dio durante la Antigüedad, pues dejaron de ser dos fenómenos paralelos que se influían mutuamente. Por el contrario, la teoría medieval del arte se inspiró en la filosofía y la teología más que en el arte, mientras que éste desarrolló de forma autónoma diversas manifestaciones. La práctica artística medieval no fue uniforme, mientras sí lo fueron los supuestos básicos de su teoría. La estética medieval fue además simbólica, puesto que sostenía que el valor estético de los objetos sensibles no reside en ellos mismos, sino en aquello que simbolizan y que pertenece a otra realidad que la vista no percibe. La interpretación simbólica de la belleza y del arte fue compartida por todos los filósofos medievales.

Del complejo mundo medieval, vamos a centrarnos en las principales ideas o convicciones de la estética cristiana de occidente.

Este tema se desarrolla en dos partes. La primera corresponde a las ideas estéticas de la Alta Edad Media y se centra en el pensamiento estético de San Agustín. Como es sabido, este filósofo, que vivió entre los siglos IV y V, fue responsable de cristianizar el pensamiento de Platón y Plotino.

La segunda parte está dedicada a la estética de la Baja Edad Media. En este marco general, veremos las aportaciones de Santo Tomás de Aquino (1225−1274), que fue el encargado de retomar el pensamiento aristotélico a través de los filósofos árabes.

TEMA 10  LAS IDEAS ESTÉTICAS DE LA ALTA EDAD MEDIA: LA APORTACIÓN DE SAN AGUSTÍN

· Situación y Características del Pensamiento de San Agustín

El pensamiento de San Agustín inaugura una nueva etapa de la filosofía y de la estética: la filosofía y la estética cristiana de Occidente. San Agustín nació en el año 354 y murió en el 430. Por esta razón, algunos estudiosos se han planteado si debe considerarse el último de los grandes pensadores de la Antigüedad o el primero de los medievales. Actualmente se piensa que esta cuestión está mal planteada porque, en realidad, San Agustín perteneció a las dos épocas.

Aurelius Agustinus nació en el año 354 en Tagaste
, una provincia de la antigua Numidia situada en el norte de África. A los dieciséis años marchó a Cartago, que entonces era un importante centro cultural, donde recibió una completa educación y asimiló la cultura clásica. En el año 387, a los 33 años, se convirtió al cristianismo y, unos años más tarde, se hizo sacerdote. Desde el año 395, fue Obispo de Hipona, donde elaboró la parte esencial de su obra. En esta ciudad murió en el año 430. En su vida existen, por tanto, dos épocas: la del filósofo educado en el pensamiento de los grandes clásicos precristianos y la del doctor del cristianismo, consagrado a la interpretación de la Biblia y a la lucha contra los herejes, lo que le convirtió en un pilar

fundamental de la teología occidental.

Recordemos que el cristianismo había nacido en el siglo I de nuestra era, cuando la cultura del Helenismo estaba en su apogeo y Roma se convertía en Imperio.

Comenzó entonces un proceso de transformación de actitudes frente a la vida y el mundo: el hombre dejó de preocuparse por las cuestiones terrenales para interesarse por su salvación personal. Estas nuevas actitudes dieron lugar a la participación de nuevas religiones, sectas y sistemas filosóficos. Uno de los resultados más originales de esta época fue el neoplatonismo de Plotino, que tenía su propia estética.

Más importante todavía por sus consecuencias posteriores fue el nacimiento del cristianismo. Durante los tres primeros siglos del cristianismo, que aún pertenecen a la Antigüedad, sus adeptos eran escasos y no tenían ninguna influencia sobre el sistema político y social. Permaneció, por tanto, la forma de vida y el pensamiento antiguos. Esta situación cambió a partir del siglo IV, durante el periodo de Constantino, cuando se permitió el cristianismo y, sobre todo, cuando éste se convirtió en la religión del Imperio. A partir de entonces, las nuevas formas de vida y de pensamiento cristianos comenzaron a dominar sobre las antiguas, dando lugar así a un nuevo periodo de la historia. La aportación de San Agustín fue básica, pues sentó los fundamentos filosóficos del cristianismo, realizando una aportación cuya influencia se extendió a lo largo de los siglos medievales.
· Las Ideas Estéticas de San Agustín

San Agustín no fue sólo uno de los padres de la filosofía cristiana, sino también uno de los creadores de su estética. Aunque no consideró la estética como una disciplina independiente, le dedicó mucha atención. En su juventud, antes de convertirse al cristianismo, escribió un tratado dedicado exclusivamente a los problemas de la belleza. Lamentablemente, este tratado, titulado De pulchro et apto, hacia el 380, se ha perdido. De los escritos posteriores de San Agustín, sólo el tratado sobre la música (De musica, 388−391) se ocupa de cuestiones exclusivamente estéticas. En consecuencia, sus ideas y opiniones sobre el arte y la belleza se encuentran repartidas en muchas de sus obras.

Para elaborar su estética cristiana, San Agustín se valió de dos fuentes principales. Por una parte, asimiló las tesis estéticas más típicas y difundidas de la Antigüedad, especialmente las procedentes de la tradición platónica y la doctrina de Plotino.

Como él mismo indica, el tratado de este último filósofo dedicado a la belleza le causó una honda impresión debido a que su doctrina idealista, espiritualista y trascendente ligaba las cuestiones estéticas con los problemas esenciales de la filosofía y lo hacía, además, de una manera que concordaba con el pensamiento de San Agustín. La utilización de estas fuentes es lógica, pues, como discípulo de la cultura clásica, estuvo familiarizado con sus antiguas teorías estéticas. Por otra parte, San Agustín fundió estas ideas con las doctrinas cristianas derivadas de la Biblia. Hay que tener en cuenta que las ideas estéticas aparecen principalmente en el Antiguo Testamento y que muchas se basan en el pensamiento antiguo, lo que facilitó la fusión de estas dos fuentes.

En conclusión, San Agustín asumió los principios estéticos fundamentales de la Antigüedad, los transformó y los transmitió a la Edad Media. Su obra constituye, por tanto, un punto crucial en la historia de la estética en la que convergen las corrientes antiguas y de donde derivan las medievales.

Las principales aportaciones de San Agustín a la estética pueden dividirse en dos grupos: las que se refieren a la teoría de la belleza y a la teoría del arte. 

De las múltiples ideas estéticas relativas a la belleza que aparecen en sus escritos pueden destacarse tres puntos:

El concepto de belleza;

La creencia en la belleza del mundo y la cuestión de la fealdad y

La belleza del mundo y la belleza de Dios.

En cuanto a las aportaciones a la teoría del arte, sus aspectos básicos son:

· El concepto de arte;

· La relación entre el arte y la belleza y el concepto de mímesis;

· La evaluación de las artes;

· La inevitable falsedad del arte y

· La diferencia entre la poesía y las artes plásticas.
La teoría de la belleza

· El concepto de Belleza de San Agustín

Como hemos visto, San Agustín aceptó los fundamentos de la teoría clásica con la belleza, es decir, tomó de la estética antigua las tesis más típicas y divulgadas. Esta cuestión afecta en primer lugar, al propio alcance del concepto de belleza, mucho más amplio que el actual. Como en la Antigüedad, se seguía pensando que lo bello es todo lo que gusta, atrae y despierta admiración además de todo lo que es justo y bueno. Se incluía, por tanto, en esta noción no sólo la belleza estética, sino también la belleza espiritual.

En segundo lugar, siguiendo las tesis más divulgadas en la Antigüedad, sostuvo que la belleza era una cualidad objetiva de las cosas y no una reacción o actitud del hombre hacia ellas. San Agustín se planteó la siguiente pregunta:

 "¿Algo es hermoso porque gusta, o gusta porque es hermoso?".

 Su respuesta fue que gusta porque es hermoso, lo que presupone la existencia de lo bello como algo externo al hombre. Esta cuestión está directamente relacionada con el tercer aspecto, que responde a la pregunta: ¿En qué consiste la belleza? Para San Agustín, la belleza consistía en la armonía y ésta, a su vez, en la proporción, en la disposición adecuada de las partes con el todo, en la medida, en la regularidad matemática.

Como hemos visto, este concepto de belleza había sido introducido por los pitagóricos, fue asumido por Platón y Aristóteles y, más tarde, fue aceptado por los filósofos del Helenismo y los romanos. Este concepto de simetría, que había sido excluido del pensamiento estético por Plotino, se reintroduce nuevamente según el sentido heredado de la Antigüedad clásica. De esta forma, gracias a la obra de San Agustín, la belleza entendida como medida y proporción, la belleza basada en el número, pasó al pensamiento cristiano de la Edad Media. Para San Agustín, la medida y el número garantizan el orden y la unidad de las cosas y, a través de ellas, la belleza. Esta idea se expresa en uno de sus escritos, cuando afirma (Texto 1): 

"Contempla el cielo, la tierra y el mar y todo cuanto hay en ellos, los astros que brillan en el firmamento, los seres que reptan, vuelan o nadan; todos tienen su belleza, porque tienen sus números: quítales éstos y no serán nada. ¿De dónde proceden, pues, sino de donde procede el número, pues participan del ser en tanto participan del número? Incluso los artífices de todas las bellezas corpóreas tienen en su arte números, con los cuales ejecutan sus obras... Busca después cuál es el motor de los miembros del propio artista: será el número".

En este texto habla de la reintroducción del Canon, esta idea esta condicicionada por que San Agustín había leído a Plorino

No obstante, esta misma idea fue expresada por San Agustín con otros términos: moderación (o medida), forma (o figura) y orden, que se convirtieron en expresiones fundamentales de la estética medieval. La utilización de estos términos hizo que, durante la Edad Media, la proporción se entendiera de forma más amplia, es decir, no sólo de forma cuantitativa con base matemática, sino también de forma cualitativa, referida a los conceptos o valores espirituales.

La idea de que la belleza reside en la proporción y la medida también aparecía recogida en la Biblia, concretamente en el Libro de la Sabiduría (11, 20) donde se dice que Dios lo realizó todo según su "medida, número y peso". En consecuencia, a San Agustín no le fue difícil conciliar las tesis de la Antigüedad con las bíblicas.

· La creencia en la belleza del mundo y la cuestión de la fealdad

Otra de las ideas básicas de San Agustín y de toda la estética medieval fue la creencia en la belleza del mundo. Siguiendo a los filósofos de la Antigüedad, San Agustín explicó que el mundo es hermoso porque en él reina la medida y la proporción. Sin embargo, esta idea conocida adquiere en el pensamiento religioso de San Agustín una justificación y un sentido diferentes: el mundo es hermoso porque lo ha creado Dios; el mundo tiene su medida porque Dios se la dio. Existe, por tanto, una diferencia esencial con respecto al pensamiento griego, en el que se tendía a pensar que el mundo había existido siempre. Por el contrario, San Agustín, como todos los filósofos cristianos, mantiene que Dios creó el mundo de la nada. La creación del mundo es un dogma de la religión cristiana.

¿Cómo concilió San Agustín este dogma con el pensamiento filosófico? San Agustín mantenía que, antes de crear el mundo, las "Ideas" existían en los pensamientos de Dios. Seguía considerando las Ideas como las esencias universales, inmutables y eternas de las cosas pero creía que estaban contenidas en los pensamientos de un Dios personal. De esta manera incorporó y salvó el pensamiento platónico de las ideas eternas, haciendo un esfuerzo por unificar el pensamiento griego con la religión cristiana y su creencia en un Dios creador.

Vemos, por tanto, cómo al remitir todos los valores a Dios, la estética medieval formula una nueva doctrina, aunque las principales ideas estéticas tuvieran su origen en la Antigüedad.

Pero, a pesar de que San Agustín cree en la belleza del mundo, no niega que en él exista también fealdad. Por estar unidos a problemas teológicos, la cuestión de la fealdad adquirió una importancia que no había tenido en la Antigüedad. San Agustín se planteó la pregunta de cómo puede haber fealdad en un mundo creado por Dios.

Para contestarla, utilizó varios argumentos que le permitieron alabar la belleza del mundo sin negar la existencia de lo feo y que fueron retomados varias veces muchos siglos después. Para San Agustín, algunas partes del mundo, tomadas por separado, pueden resultar feas. Pero esta fealdad es el resultado de no contemplar el mundo en su totalidad:

 "Del mismo modo que nadie puede advertir la belleza de un poema si no lo conoce íntegramente, nadie ve la belleza que reside en el orden del universo si no lo contempla en su totalidad". 

Por otra parte, San Agustín desarrolló una concepción particular de la fealdad considerándola simplemente como ausencia de lo bello. La fealdad, desde este punto de vista, no es nada positivo, nada concreto. Si la belleza es orden, unidad y armonía, la fealdad es solamente su ausencia, la falta de orden, unidad y armonía. Además, la fealdad es sólo parcial: no existe la fealdad total. Pensaba que las cosas no pueden estar totalmente desprovistas de orden ni de armonía. Afirmó, por tanto, que las "huellas" de la belleza se encuentran en cada cosa, incluso en aquellas que tenemos por feas. A estas huellas o vestigios de la belleza se refiere cuando afirma (Texto 2):

 "¿Qué observador avisado no ve que no existe forma ni absolutamente cuerpo alguno que carezca de cierto vestigio de unidad, y que ni el cuerpo más hermoso, aunque tenga sus miembros repartidos adecuadamente en intervalos de lugar, puede lograr la unidad a que aspira?". 

Para acabar de entender esta cita, hay que hacer referencia a la tercera idea fundamental de la teoría de la belleza de San Agustín, que diferencia entre la belleza del mundo y la belleza de Dios.

· La belleza del mundo y la belleza de Dios

Para San Agustín, la belleza del mundo contribuye tanto la belleza de los cuerpos como la belleza de las almas. Dicho de otro modo, el mundo es hermoso no sólo por su belleza física o sensible, sino sobre todo su belleza espiritual, entendida básicamente como belleza moral. Ambos tipos de belleza se basan en la medida y la proporción. Sin embargo, para San Agustín la belleza espiritual es superior porque su armonía es más perfecta. Piensa, por ejemplo, que el canto del hombre es superior al de un ruiseñor porque, aparte de la melodía, se compone de palabras de contenido espiritual. Esta idea es lógica, pues en la doctrina cristiana prevalecían los valores morales.

Por encima de la belleza del mundo se encuentra la belleza suprema de Dios, que es "la belleza misma". Mientras que la belleza sensible es pasajera y relativa, la belleza divina es eterna y absoluta. Se trata de un concepto semejante a la Idea de belleza platónica, que constituye la belleza real y perfecta, la fuente de toda belleza y se encuentra por encima del mundo. No obstante, hay una diferencia importante. Para Platón, ésta belleza sólo era accesible mediante la razón. Para San Agustín, la belleza divina no la percibimos mediante los sentidos sino a través del alma, para verla no nos hacen falta ojos, sino la verdad y la virtud. Creía que sólo las almas puras y los santos son verdaderamente capaces de advertirla.

Al formular esta concepción de la belleza divina, la estética de San Agustín se convierte en una doctrina teocéntrica. La belleza corporal no pierde su valor, porque es obra de Dios, pero no es más que un reflejo de la belleza suprema o divina. A consecuencia de esta doctrina, la belleza sensible perdía su valor directo y adquiría otro indirecto, es decir, adquiría un valor religioso. La belleza sensible deja de ser un objeto para convertirse en un medio de llegar a Dios. La belleza sensible se convierte, de esta forma, en un símbolo. Este último aspecto es el que más claramente procede del neoplatonismo.

Nos encontramos nuevamente con ideas que ya habían sido expuestas en la Antigüedad.

1. El concepto de belleza perfecta, superior a la belleza sensible y fuente de toda belleza, ya había sido formulado por Platón. 

2. Por su parte, Plotino ya había expresado que el valor de la belleza sensible consiste en que ésta es una manifestación de la luz divina. 

3. Pero San Agustín, al ligar estas cuestiones estéticas con las teológicas, le dio un nuevo significado, poniendo los cimientos de la estética medieval.

Vemos, por tanto, que la teoría de San Agustín sobre la belleza no fue un sistema totalmente coherente. Su doctrina se compone de dos corrientes distintas:

Por una parte, es una teoría derivada de la estética antigua que transmite a la Edad Media el concepto de belleza como armonía y trata de explicar lo entrelazadas que están en el mundo la belleza y la fealdad.

Por otra parte, es ya una estética medieval, con una concepción de la belleza trascendente y teocéntrica. Con el tiempo, estas dos corrientes se conciliaron de modo que en la estética medieval, la proporción y el "resplandor divino" se consideraron dos condiciones de la belleza.

Francisco de Asís será lo contrario a San Agustín ya que magnifico el mundo sensible

La teoría del arte

· El concepto de arte

San Agustín también tomó de la Antigüedad el amplio concepto de arte.

Entendía por arte toda actividad humana productiva, dependiente de la habilidad y conscientemente guiada por normas o reglas generales. No obstante, a pesar de conservar el mismo concepto, durante toda la Edad Media se subrayó todavía más la importancia del conocimiento. San Agustín señaló que el arte no puede ser un acto intuitivo, sino que debe estar sujeto al control racional y demostrar habilidad. El canto de un ruiseñor no es arte por muy dulce que pueda sonar. El arte es privilegio exclusivo del hombre.
Esta forma de entender el arte lo convertía, como en la Antigüedad, en un concepto muy amplio, que abarcaba nuestro concepto actual de arte, diversos oficios manuales y parte de las ciencias. La principal diferencia con el pensamiento de la Antigüedad es que consideró que el arte, como todas las demás actividades humanas, debían tener como finalidad el acercamiento a Dios.

· La relación entre la belleza y el arte y el concepto de mimesis

San Agustín, como el resto de los pensadores medievales, consideraron que todo arte aspira a la belleza, entendida según el concepto más amplio. Esta fue, al parecer, una de las razones por las que no se llegó a diferenciar el grupo específico de las "bellas artes".

No obstante, en la estética de San Agustín hubo cierta aproximación entre los conceptos más restringidos de lo bello y el arte, aunque este proceso no fue desarrollado en los siglos siguientes. Esta cuestión se refiere a las artes miméticas, en especial a la pintura y la escultura. Para San Agustín, la finalidad o el objetivo de estas artes no era imitar la naturaleza o crear ilusiones, sino proporcionar las formas sensibles a su medida y armonía. Y como la belleza consiste en la medida y la armonía, el objetivo de estas artes era crear la belleza. Al formular esta tesis, San Agustín llegaba a la conclusión de que el arte busca la belleza, relación que no se había establecido durante la Antigüedad, a excepción de la estética de Plotino.

Esta idea implica una nueva forma de entender el concepto de mímesis. La imitación del arte no debe consistir en la reproducción del aspecto externo. Formulado de modo más amplio, como convicción de la estética medieval, la finalidad del artista es el acercamiento a Dios. En consecuencia, lo que debe hacer es representar el mundo espiritual y la verdad divina. Este objetivo, reflejar lo trascendente, puede alcanzarse mejor utilizando símbolos que representan directamente la realidad. Debido a estas premisas y los nuevos fines religiosos del arte, la teoría de la imitación durante la Alta Edad Media se dejó de lado y raramente se utilizó el término "imitativo".

· La evaluación de las artes

En la obra de San Agustín encontramos dos evaluaciones distintas de lo que actualmente consideramos como Bellas Artes.

La primera sigue los valores de la Antigüedad y la formuló en su juventud,  valora las artes estableciendo un orden jerárquico. El primer puesto lo ocupa la música. Es el arte más apreciado porque se basa en el número y en las proporciones precisas. En segundo lugar se encuentra la arquitectura, que también es un arte matemático. Las artes inferiores son la pintura y la escultura que, al imitar la realidad sensible, no se sirven necesariamente del número.

Mientras que la segunda, realizada desde posiciones religiosas, es la primera evaluación típica de la Edad Media. Con posterioridad, San Agustín elaboró otra valoración del arte en el que el punto de vista estético quedó desplazado por el religioso. Sus valores éticos y pedagógicos hicieron que emitiera juicios negativos, sobre todo en relación con la poesía y el teatro. De esta forma, consideró la poesía como una actividad innecesaria y amoral, desaprobando que se sirviera de la ficción y llegando a exigir que fuera sometida a censura. También criticó el teatro porque, en su opinión, es el causante de emociones falsas, muy alejadas de los ideales cristianos.

Como veremos, durante la Edad Media la evaluación del arte, como la valoración de la belleza, fue una cuestión compleja y discutida en la que no todos los filósofos estuvieron de acuerdo.

· La inevitable falsedad del arte

San Agustín, como otros filósofos de la Antigüedad, se planteó el problema de la falsedad en el arte. Para San Agustín, las obras artísticas son en parte falsas, pero esta falsedad es indispensable, ya que sin ella no serían auténticas obras de arte. Incluso la más correcta representación de la realidad en el teatro o en la pintura es, evidentemente, algo radicalmente distinto de lo que representa. Si no se admitiese la falsedad contenida en la obra de arte, no se admitiría la existencia del arte.

San Agustín pone el ejemplo de un hombre representado en un cuadro. Esta representación no puede ser un verdadero hombre porque, de lo contrario, el cuadro no sería un verdadero cuadro. También sucede en el caso del teatro: un personaje que admiramos en el escenario, no puede ser verdaderamente ese personaje, ya que de lo contrario, el actor que hace su papel no sería un verdadero actor. En un fragmento de sus Soliloquios (Texto3) explica:

 "Porque una cosa es querer ser falso, y otra no poder ser verdadero. Así pues, las obras humanas, como comedias, tragedias, farsas y otras de este género, podemos asimilarlas a las obras de los pintores y escultores. En efecto, tan imposible es que sea verdadero un hombre pintado, aunque imite la forma de hombre, como lo que está escrito en los libros de los cómicos. Y estas cosas no intentan  ser falsas ni por alguna tendencia suya lo son, sino por cierta necesidad de poder seguir la imaginación del artista".

De esta forma, San Agustín parece reconocer más que ningún otro pensador de la Antigüedad o la Edad Media la autonomía y la naturaleza específica de la obra de arte. Se trata, no obstante, de una observación y no de una convicción de la estética medieval y, además, fue realizada en su juventud, antes de convertirse al cristianismo.

· Diferencias entre la poesía y las artes plásticas

San Agustín puso de manifiesto la imposibilidad de abarcar en una sola teoría la totalidad de las artes, ya que cada una de ellas tiene un carácter diferente. Señaló, en particular, la naturaleza distinta de las artes plásticas y de la literatura. Para el filósofo, quien haya visto y contemplado un cuadro, lo conoce y puede  juzgar sobre él.

En cambio, el haber visto una obra literaria no significa nada. No es suficiente ver las letras, es preciso leerlas y comprenderlas.

Como el propio San Agustín explica (Texto 4): 

"Pero así como, si viéramos en algún sitio unas letras hermosas, no sería suficiente que alabáramos el arte del escritor por hacerlas semejantes, proporcionadas y hermosas, si no leyéramos lo que a través de ellas nos indicó, del mismo modo el que sólo mira este hecho

desde fuera se deleita con su belleza hasta admirar al artífice, pero el que lo entiende es como el que lo lee.

Una pintura se ve de manera distinta a la escritura. Cuando ves una pintura, ya lo has visto todo, ya lo has alabado todo: cuando ves las letras, no es todo verlas, pues intentarás también leerlas."

En términos modernos, San Agustín está diciendo que lo esencial de la pintura es la forma exterior, mientras que en la literatura lo es también el contenido. Esta diferenciación implica diferentes tipos de experiencia estética, cuestión que todavía hoy se considera moderna: es decir, las obras pertenecientes a artes distintas se perciben de formas diferentes.

Aunque esta idea es totalmente original y tiene gran importancia para la estética actual, durante la Edad Media pasó desapercibida y no volvió a plantearse esta diferenciación.

TEMA 10 LAS IDEAS ESTÉTICAS DE LA BAJA EDAD MEDIA: LA APORTACIÓN 

DE SANTO TOMÁS

Situación y Características del Pensamiento de Santo Tomás

El objetivo de esta segunda parte es ofrecer una visión general de los aspectos básicos que percibieron en la estética medieval, destacando las aportaciones que hizo Santo Tomás de Aquino (1225−1974), el pensador más representativo de la Baja Edad Media. Este filósofo italiano, discípulo de Alberto Magno (1206−1280), fue un maestro de teología y enseñó sucesivamente en París, Roma, Nápoles y otras ciudades italianas. Como sabemos, fue el encargado de retomar el pensamiento aristotélico a través de los filósofos árabes, especialmente de Avicena y Averroes. Santo Tomás cristianizó a Aristóteles de la misma manera que San

Agustín había cristianizado a Platón y a Plotino, es decir, el pensamiento del filósofo clásico fue interpretado y explicado de tal manera para que no se considerara una amenaza para la doctrina cristiana.

Las convicciones y las observaciones

· Convicción : son tesis de carácter universal y no varia a lo largo de los siglos. Las convicciones determinan las particularidades de la estética medieval  ( UNIFORMIZAN LA ESTETICA MEDIELVAL)

Estas convicciones son la base pala los estudios e investigaciones particulares. Son ideas que se trasmitía a la estética desde la teología ( concepción cristiana del mundo) .

· La observaciones son menos generales ( inductivas) no cuentan con una aceptación general por que eran el resultado de aportaciones individuales. En la E.D Los problemas estéticos resultaban menos atractivos, resultando mas atractivos los problemas estéticos relacionados con la teología ( derivado de la sociedad teo-centrica del momento)

Sin embargo, las ideas que aparecen repartidas en su obra contribuyeron a consolidar o a aclarar muchas cuestiones relativas a la estética. Entre las aportaciones a la teoría de la belleza, las cuestiones más significativas fueron las relativas a:

Teoría de la belleza 

· El concepto y alcance de la belleza;

· La belleza y la fealdad del mundo;

· Las condiciones de la belleza y

· La evaluación de la belleza estética.

En la teoría del arte, puede destacarse:

· El concepto y división de las artes;

· La evaluación de las bellas artes y

· Los fines del arte y el concepto de mímesis.

La teoría de la belleza

· El concepto y alcance de la belleza

Como hemos visto, durante la Edad Media, el concepto de belleza fue muy amplio y general.
 

Recogiendo la herencia del pensamiento antiguo, incluía no sólo la belleza estética, sino también la belleza moral. Esta forma de entender lo bello hizo que estuviera asociado al concepto de bien. La unión de lo bello con el bien tampoco fue una idea original medieval, pues procedía de la Antigüedad. No obstante, los pensadores cristianos lo justificaron de otra manera, la belleza y el bien máximos sólo se encontraban en Dios.

Se diferencia entre belleza sensible y belleza espiritual ( la superior)

En el pensamiento medieval, prevaleció la opinión de que todas las cosas bellas eran buenas y las cosas buenas, bellas. El encargado de diferenciar conceptualmente estos dos conceptos fue Santo Tomás, que lo saplicó de la siguiente manera: 

"Pertenece a la naturaleza de la belleza aquello cuya visión o  conocimiento colma el deseo. Por eso, también aquellos sentidos que son más cognoscitivos − como la vista y el oído, que

sirven a la razón − aspiran principalmente a la belleza; así hablamos de bellas visiones y bellos sonidos; sin embargo, para las percepciones de los demás sentidos no usamos el término "belleza": no decimos bellos sabores y olores. Y así sucede que la belleza añade al bien una ordenación a la facultad cognoscitiva, de manera que se llama "bueno" a aquello que colma el deseo, mientras que "bello" se aplica a aquello cuya percepción misma nos complace".

De forma resumida puede decirse que el Santo Tomás definió lo bello como aquello que admiramos y es objeto de la contemplación o del entendimiento, mientras que el bien es aquello a lo que aspiramos. Para satisfacer el deseo de lo bello es suficiente poseer su imagen o conocerlo, mientras que para satisfacer el deseo del bien, hay que poseerlo. No obstante, Santo Tomás sigue pensando que aunque el bien y lo  bello son dos cualidades distintas, hacen su aparición conjuntamente. 

Por otra parte, para comprender la amplitud del concepto de belleza medieval, debe considerarse que en él se incluía no sólo la belleza sensible, sino también la belleza espiritual y la belleza divina. La mayor parte de los filósofos medievales diferenciaban la belleza sensible, corpórea o material, que era la que mejor podía conocerse, de la belleza espiritual, entendida casi exclusivamente como belleza moral, considerando que esta última era superior y más perfecta. Esta interpretación también se había dado en la estética antigua. Fue San Agustín el encargado de recogerla y transmitirla a la Edad Media, perdurando durante mucho tiempo. Santo Tomás lo expresó de la siguiente forma (Texto 2):

 "Existen, pues, dos tipos de belleza: la espiritual que consiste en la disposición adecuada y la plenitud de los bienes espirituales... y la belleza exterior, que consiste en la disposición adecuada del cuerpo y la plenitud de los elementos exteriores que la componen".

Más importante todavía fue la inclusión de la belleza divina en este concepto de lo bello. Ésta belleza sobrenatural, la fuente de toda belleza, se consideraba la más perfecta y verdadera.

Esta formulación teocéntrica hizo que la belleza corpórea se considerara un reflejo de la divina, que existía gracias a ella y aspiraba a ella, considerándose un medio para llegar a Dios. Perdió su importancia directa, dejó de considerarse un objetivo en sí mismo, para adquirir un valor indirecto, religioso, simbólico. Esta trascendencia estética que mantenía que la verdadera belleza, la belleza divina, era directamente inaccesible porque supera el mundo de la experiencia, fue una de las tesis más importantes de la estética medieval.
· La belleza y la fealdad del mundo

Otra de las convicciones mantenidas desde comienzos de la estética cristiana fue la creencia de la belleza del mundo. Esta tesis recogía el pensamiento de la Antigüedad, pero también estaba basada en la Biblia. Como ya vimos al tratar la estética de San Agustín, se creía que el mundo era bello porque lo había creado Dios. Sin embargo, los pensadores cristianos no creían que todos los elementos del mundo fueran bel los. Se planteó de nuevo la pregunta de cómo podía existir la fealdad en un mundo creado por Dios. Para solucionar el problema de la fealdad, retomaron los argumentos de San Agustín. Por una parte, mantuvieron que el mundo no debe

contemplarse por separado, sino en su totalidad. Por otra, consideraron que la fealdad no tenía realidad, que era simplemente la ausencia de la belleza.

· Las condiciones de la belleza

Otra de las teorías fundamentales que se mantuvieron a lo largo de la Edad Media fue la relativa a las condiciones de la belleza. Para los filósofos medievales, la belleza consistía en dos cualidades: la proporción y resplandor. Como explica Santo Tomás (Texto 3): 

"Decimos que algo es bello porque posee la claridad propia de su género... y porque está constituido conforme a proporciones adecuadas". 

Ésta es una tesis más completa que la antigua, que citaba una sola fuente de belleza. Durante la época clásica la belleza era atribuida a la proporción, a la regularidad matemática. Fue Plotino quien citó el resplandor como fuente de la belleza, abandonando la idea de la proporción. Durante la Edad Media se intentó compaginar la proporción clásica con el resplandor neoplatónico.

El concepto de proporción apareció a lo largo de la Edad Media bajo términos distintos: unos autores lo llamaron armonía y otros orden o mesura. En general, se entendió la proporción de forma más amplia que en la Antigüedad. Además de interpretarla en sentido cuantitativo y matemático, los pensadores medievales le dieron un alcance más amplio, incluyendo también relaciones cualitativas, refiriendo de esta forma laproporción no sólo al mundo material, sino también al espiritual. 

Para hacer referencia al concepto de resplandor o luz divina se utilizó exclusivamente el término latino claritas, que puede traducirse como claridad, esplendor o luz. En su definición tradicional, este concepto señalaba que la esencia de la belleza sensible no reside en la proporción de las artes, sino en el resplandor de la idea, de la esencia, de la unidad. Traducido en términos medievales, aludía al resplandor de la divinidad, puesto que la belleza corpórea se entiende como un reflejo de la divina.

· La evaluación de la belleza

La evaluación de lo bello durante la Edad Media fue un problema complejo. La belleza, por ser un atributo de Dios, se consideraba perfecta. No ocurría lo mismo con la belleza sensible del mundo. Aunque la mayoría de los filósofos admiraban la belleza terrenal, sabían que era imperfecta y temían que ésta pudiera convertirse en objeto de excesiva curiosidad o deseo, alejando al hombre de los ideales cristianos.

A lo largo de los siglos medievales se dieron tres respuestas básicas a esta cuestión. Algunos teólogos, guiados por razones religiosas y morales, recomendaban adoptar una postura ascética ante la belleza, renunciando totalmente a lo terrenal.

Frente a ellos se encuentra la actitud de San Francisco (1182−1226) que consideraba que en todos los elementos del mundo sensible existen vestigios de la belleza divina.

Estas consideraciones fueron matizadas posteriormente por autores como San Buenaventura (1221−1274), distinguiendo entre dos actitudes: si el hombre trata la belleza sensible como meta final, obrará mal, pero si mediante la belleza sensible aspira a la belleza superior, obrará correctamente.

Teoría del arte

· El concepto y división de las artes

Ya sabemos que, durante la Edad Media se conservó el amplio concepto de arte que procedía de la Antigüedad  ( Teckne) y que incluía no sólo nuestro concepto actual de Bellas Artes, sino también diversos oficios manuales y parte de las ciencias.

 TECKNE :Se entendía por arte toda actividad humana productiva, dependiente de la habilidad y realizada conforme a unas reglas o principios universales.

Como vimos, fue Aristóteles quien formuló de modo definitivo esta amplia definición de arte. El término griego techné, pasó a la Edad Media con la palabra latina ars y ésta con el nombre de arte en las lenguas modernas. No obstante, aunque el concepto general fue el mismo, el ars medieval subrayó aún más la importancia del conocimiento, de modo que las ciencias pasaron a ocupar un puesto de primera importancia entre las artes.

El encargado de trazar una línea divisoria y precisar las diferencias entre el arte y la ciencia fue santo Tomás.

Para el filósofo, el objetivo del arte es producir cosas útiles, valiosas o agradables, mientras que la ciencia es una actividad exclusivamente intelectual y no productiva. Diferencia también el arte de la moralidad, pues ésta pertenece al ámbito de la acción humana en su conjunto, mientras que el arte aspira a un fin particular. De este modo, Santo Tomás retomaba la distinción aristotélica referida a los grandes campos de la actividad humana.

No obstante, esta diferenciación la realizó Santo Tomás en el siglo XIII. Así se explica que las ciencias aparezcan en la mayor parte de las divisiones de las artes que se realizaron durante la Edad Media.

Recogiendo una idea muy difundida en la Antigüedad, el criterio más extendido fue dividir las artes en liberales y mecánicas.

Las primeras, que no implicaban trabajo físico correspondían a la clasificación global del conocimiento humano, subdividiéndose en el trivium: gramática, retórica y dialéctica; y el quadrivium: aritmética, geometría, astronomía y música. Salvo esta última, todas ellas son consideradas actualmente como ciencias. Las artes mecánicas, en simetría con las liberales, fueron divididas también en siete grupos. Esta clasificación de las artes, la más completa de la época medieval, fue realizada por el filósofo y teólogo victoriano Hugo de San Víctor (1096−1141) en el siglo XII. Los siete grupos de las artes mecánicas correspondían a: las artes que proporcionan al hombre alimento, como la agricultura y la caza; las que suministran herramientas y refugio, como la arquitectura; las que le proporcionan ropa; la medicina, que cura las enfermedades; las que permiten al hombre desplazarse por la tierra, como la navegación y el grupo que Hugo de San Víctor llamó theatrica, que no sólo incluía el teatro,

sino que eran las artes encargadas de divertir al hombre y de satisfacer su necesidad de ocio.

Podemos comprobar cómo, durante la Edad Media tampoco se redujo el concepto de arte a las "BellasArtes" ni se las trató como un grupo compacto. Los pensadores medievales consideraron que las artes superiores eran las liberales. Entre éstas, de las que hoy consideramos artes, sólo figuraba la música que se incluía entre las liberales porque se basaba en las matemáticas. Se pensaba que el músico ordenaba los sonidos en su mente igual que un matemático ordena los números y un lógico los conceptos. La instrumentación era una forma de expresión externa para el músico, como las fórmulas para el matemático o la palabra para el lógico. La arquitectura se incluía entre las artes mecánicas, mientras que la pintura y la escultura no estaban  asignadas a ningún grupo concreto y en la práctica social eran tratadas como artesanías. El escultor y el pintor, por estar obligados a trabajar manualmente, recibían la misma consideración que el tejedor o el albañil. Este hecho constituía una recuperación del sistema de conceptos que había estado vigente en la Grecia clásica.
· La evaluación de las bellas artes

La evaluación del arte, como la de la belleza, también fue una cuestión compleja. Lo más frecuente fue evaluar el arte desde un punto de vista moral, pero los resultados de estas evaluaciones fueron divergentes. Por un lado, algunos pensadores condenaron el arte por considerarlo una actividad perjudicial, amoral e innecesaria. Ya lo vimos en el caso de San Agustín y su consideración de la poesía y el teatro. En el polo opuesto se encontraban los movimientos que defendían el arte, como los franciscanos, que lo utilizaron en su

misión evangelizadora.

Sin embargo, como señala Tatarkiewicz, los que condenaron el arte lo hicieron más desde un punto teórico, más como predicadores que como estetas.

· Los fines del arte y el concepto de mímesis

Los pensadores medievales consideraron que los fines más importantes del arte eran los religiosos y morales. El objetivo del artista era servir a Dios y educar a los hombres en los dogmas cristianos. La belleza, entendida en un sentido puramente estético, tenía un papel muy secundario. Por esta razón, el proceso de aproximación entre los conceptos de belleza y arte que a comienzos de la era cristiana había propuesto San Agustín, no fue desarrollado en los siglos siguientes.

La teoría medieval estableció que el arte debía representar el mundo espiritual y la verdad divina, proporcionando modelos para la vida del creyente. Pero el artista sólo podía hacerlo mediante objetos del mundo sensible que se espiritualizaron e idealizaron, adquiriendo el valor de símbolos. Por esta razón, de acuerdo con las premisas compartidas con los teóricos medievales, el idealismo caracterizó gran parte de la producción artística medieval. Aunque la teoría del arte y su práctica habían dejado de ser dos fenómenos paralelos, es evidente que compartían unos mismos presupuestos religiosos.

En este contexto, el concepto de mímesis, entendido como imitación del mundo sensible perdía su importancia y se dejó de lado. No obstante, no desapareció durante toda la Edad Media. Una muestra evidente de la nueva orientación artística lo representan los pintores y escultores góticos que, atraídos por la belleza del mundo real, la representaron tal y como lo veían, sin espiritualizarlo ni idealizarlo, acentuando la individualidad en sus representaciones e introduciendo elementos de la vida cotidiana.

Entre los factores teóricos que contribuyeron a esta evolución se encuentra la nueva valoración de la naturaleza como fuente del arte. Este hecho implicaba una contemplación de las cosas singulares y una reflexión sobre su grado de realidad. Esta cuestión está relacionada con uno de los conflictos filosóficos más importantes de la Edad Media que se conoce como la disputa de los universales. La consideración de los conceptos universales fue el objeto principal de discusión en todas las universidades medievales a partir del siglo XII que enfrentó a los realistas con los nominalistas.

Para los denominados realistas, los universales constituyen la única realidad. Eran el origen de lo que derivaba lo particular, anteriores a las cosas.

Por el contrario, para los nominalistas, los conceptos universales eran meras palabras, términoso vocablos, abstracciones del intelecto por medio de los cuales se designaba grupos de individuos. En consecuencia, sólo existían las entidades individuales.
En esta disputa sobre la esencia de la realidad puede observarse cierta tendencia a valorar la naturaleza y la Vida cotidiana que iba unida a la recepción de la filosofía de Aristóteles. En este contexto destacó especialmente Santo Tomás de Aquino, cuyo sistema quedó influido decisivamente por el carácter lógico y sistemático de la filosofía aristotélica. En relación con la disputa de los universales, Santo Tomás tomó una postura moderada. Como los nominalistas, creía en la realidad de los objetos individuales, pero pensó que a partir de ellos, la inteligencia humana descubre los universales, los fundamentos de toda generalización. Para él, el cosmos divino era tan real como los objetos individuales de la creación.

Esta nueva percepción de la realidad explica que se planteara de nuevo el concepto de mímesis. Santo Tomás repitió sin reservas la tesis clásica (Texto 4) de que

 "el arte imita a la naturaleza".

 No obstante, hay que hacer dos precisiones.

1. Al expresar esta opinión no se refería exclusivamente a las artes representativas, sino a la totalidad de las artes.

2. Tampoco aludía únicamente a la imitación del aspecto exterior de las cosas, sino también a la manera de actuar de la naturaleza, es decir, a la imitación tal y como la había entendido Demócrito.

La percepción de la realidad de los objetos particulares es el resultado del gran cambio "empírico" que desencadenó la filosofía aristotélica. Esta nueva valoración excluyó, sin embargo, el carácter simbólico del arte medieval. Santo Tomás, seguía pensando que la obra de arte era un reflejo del mundo físico que, a su vez, debía considerarse como una metáfora del cosmos divino. Esta consideración marca una importante diferenciaron respecto al arte de la Antigüedad pues, aunque se parte de la realidad, las ideas y los elementos representados adquieren el valor de símbolos religiosos.

Así se entiende la diferenciación que establece entre la belleza aparente y la belleza real

(ver el último de los argumentos por los que no acepta la definición de belleza estética de los sofistas).

Es muy recomendable analizar la versión que aparece en la Historia de la Filosofía de Copleston, pp.171−172 

Para los curiosos: las aportaciones de estas escuelas filosóficas a la estética y las teorías particulares de la música, la poética, la retórica, la arquitectura y las artes plásticas están ampliamente desarrolladas en el volumen I de la Historia de la estética de Tatarkiewicz, pgs. 183−326. Todo adquiere un valor de símbolo ( las proporciones no serán presa de la naturaleza sino elaboradas conforme a las ideas religiosas) 

El problema de los universales ( realistas y nominalistas)

Para los realistas el problema de los universales constituye que de los general deriva lo particular.

Para ellos las cosas generales son meras  abstracciones ya que los único que tiene sentido son las cosas particulares.

La edad Media heredo las principales ideas estéticas de los Filososfs antiguos, esto estuvo claro en los primeras filósofos Medievales como San Agustín ( que tuvo las consecuencias del final de la Antigüedad).

En los primeros siglos de la E.M se perdió una parte considerable del legado de la Antigüedad ya que los filósofos estaban centrados en la consolidación del cristianismo y de sus bases teológicas y filosóficas ( pero el legado de la antigüedad poco a poco se fue recuperando)

Una pregunta destacable es ¿ a quien conocían los filósofos de la E.M de los filósofos de la antigüedad? Conocidos son los importantes como Aristoteles, Plotinio, Vitrubio... además de algunos tratados.

La cultura Medieval es teocratica lo que hizo que las teorías de la Antigüedad se cristianizaran ( (hacer compatible el mundo antigua con el cristiano para que las enseñanzas antiguas no sean un antentado contra la nueva religion).

El mundo medieval trasformo su estética a voluntad de la religión cristiana lo que hizo que la estética medieval se uniformizara por completa, la estética medieval vio en Dios la fuente de toda belleza y considero que el arte tenia unos fines morales.

La teoría del arte se inspiraron directamente en la filosofía y en la teoría mas que en el arte mismo. El buscar a Dios

Planteamientos estéticos del Renacimiento

· Secularización de la vida y la cultura

Cambio de las convicciones dominantes en la estética medieval, sin renunciar al cristianismo, la teocracia medieval deriva en unos valores humanos independientes de la religión.

Aparecen las ideas sofistas de “ el hombre es la medida de todas las cosas” – Pitágoras. El renacimiento es cristiano pero en otra medida de los valores medievales.

El hombre de Pitágoras era individual, pero en el Renacimiento se habla de una hombre en el sentido genérico “EL HUMANO”.

· Ruptura con el mundo Medieval
Desde el punto de vista artístico se da una ruptura progresiva del mundo de la Baja Edad Media. Sustituyéndose por la cultura de la Antigüedad, y desde hacia tiempo algunos de esos motivos recuperados desde la antigüedad se habían aplicado en Italia que en estos momentos se habían consolidado y se habían separado de lo localismo medievales.

Grecia estaba en manos del Imperio Otomano  y al hablas de cultura clásica nos referimos a lo que los Italianos de finales del s. XIV y principio del s. XV tenían mas a mano que era la antigüedad del Imperio Romano siendo el renacimiento de este momento influido por las teorías cristianas y por la contemplación de los propios artistas del pasado Romano.

Este deseo de la recuperación clásica se plasmo primeo en algunos tratados de arquitectura y pintura e escultura para ser después aplicados a la Historia del arte.

La influencia de la antigüedad se manifestó en la teoría general del arte además de en la fuerte influencia neoplatónica ( de la Academia de Florencia) de la mano de Marsilio Ficcino.

· Italia
Era una península formada por muchos estados ( muchos de ellos ciudades) y no fue un país unificado hasta 1871. La organización socio / política era de ciudades-ducales. 

La aparición del una comercio al estilo holandés de grandes burgueses que se habían convertido en una especie de nobles facilito los comercios con otras ciudades  estados creándose asi una gran movilidad de artistas que se fueron influyen mutuamente.

Fueron los propios intelectuales renacentistas quines acuñaron el termino de renacimiento ( como símbolo de el resurgir de la cultura tras el periodo de letargo y oscuridad que supuso los casi diez siglos que duro la edad Media). Vasari ya expuso esta idea de los movimientos cíclicos de humanidad en periodos de: nacimiento , crecimiento , muerte y resurgimiento.

El s. XV es el la “ prima maniera” del renacimiento ( el primer renacimiento) conocido como “ Quattrocneto” ( en referencia a los años que engloba del 1400 al 99). En este momento histórico la ciudad que dominara el panorama: cultural, político, comercial y artístico será la Florencia de los Medici la cual acumulo una gran colectivo de eruditos, artistas e intelectuales.

Si Florencia había sido la ciudad del Quattrocento italiano, Roma será la del Cinquecento; a lo largo del s.XVI la capital artística de Italia va a "trasladarse" a Roma, principalmente por la enorme influencia del Papado, el cual se convertirá en gran protector de los artistas y contratante de obras (además, debido a su enorme herencia clásica, continuaba siendo una ciudad con un enorme tránsito de artífices a la búsqueda de aprendizaje.

A pesar del brillo de Florencia, Roma se convierte, desde mediados del siglo XV, en el verdadero centro cultural de Italia. En el papado se sucede una serie de grandes pontífices, en general consumados y ambiciosos políticos, además de hombres extraordinariamente cultos. La serie se inicia con Nicolás V (1447-1455) y se prolonga hasta Pablo III (1534-1549)
Nicolás V fue el fundador de la Biblioteca Vaticana. Pío II era un humanista que recibió tarde las órdenes sagradas. Continuó la tarea iniciada por Nicolás V, de reconstruir y fortalecer Roma. Su pontificado se critica por que se preocupó fundamentalmente de engrandecer a su familia, ejemplo que van a seguir otros papas renacentistas , en especial Sixto IV (1471-1484), Alejandro VI (1492- 1503) de la familia de los Borgia, padre de César y Lucrecia Borgia y los papas Médici: León X (1513-1521) y Clemente VII (1523-1534). Durante el pontificado de Sixto IV llegaron a Roma los más notables artistas de Italia:Boticelli, Perugino, Ghirlandaio, Signorelli, Pinturicchio. Pero frente al florecimiento cultural y artístico, se acentúa la relajación moral y política, especialmente entre el alto clero, y ello va a dar ocasión para las grandes crisis religiosas del siglo XVI y para que Roma sufra diversas invasiones, que culminarán con su saqueo
· El legado de la Antigüedad

Este período adoptó una visión nueva del mundo, que trajo consigo derivaciones y resultados fecundos en el siglo XVI. Emerge una cultura y una visión del mundo centrada en el hombre. Esta se orienta hacia los valores de la naturaleza y, así, indirectamente se fomenta el espíritu aventurero que había de fructífera en los descubrimientos. Se abandonan los sistemas filosóficos de la Edad media, reducidos en gran parte a comentarios de la obra del filósofo griego Aristóteles, y las ciencias avanzan por el camino de la experimentación , dejando de buscar su justificación- más que en la investigación-, en lo que afirmaban los pensadores de la antigüedad: Ptolomeo, Platón y otros.
La literatura, como las artes plásticas, se ve invadida por el espíritu laico, dejando de estar bajo la tutela de la Iglesia. En el plano religioso, se abandonan formas de piedad externas y superficiales, retornando, a través de la lectura de los textos bíblicos (cosa que hizo posible la invención de la imprenta), a formas de pureza evangélica

Platón fue el filosofo que mas influyo y en que mas se inspiraron los pensadores Renacentistas. Por el contrario Aristóteles llego una a conocimiento de los renacentistas un siglo mas tarde en el 
El Corpus Hermeticum consta de diecisiete tratados, numerados del uno al catorce y del dieciséis al dieciocho; el quince, en realidad, no era tal sino tres extractos de Estobeo. Un error, cometido por uno de los primeros editores, Flussas, en el s. XVI, provocó la confusión.  La numeración se mantuvo en las ediciones posteriores, y, por tanto, desapareció CH XV.
El Corpus Hermeticum
 ya aparece citado en las polémicas anticristianas (en un lado Lactancio, Cirilo y Dídimo; en el otro, Zósimo y Jámblico) desde el siglo III.
Cobra especial relevancia en el Renacimiento: alrededor de 1460, un manuscrito griego procedente de Macedonia (el actual Laurentianus LXXI 33 A) llegó a Florencia traído por uno de los agentes destacados por Cosme de Médicis para la búsqueda y recopilación de manuscritos; en él se incluía una copia de los tratados I al XIV del Corpus Hermeticum. Marsilio Ficino procedió inmediatamente a su traducción (bájate el manuscrito de Ficino), aunque ello le supuso posponer la de los manuscritos de Platón, previamente reunidos. Hermes antes que Platón: ello muestra el prestigio de que gozó el Trimegisto en el Renacimiento

En el primer cuarto de s. XVI en el máximo momento de apogeo del renacimiento coincidieron dos tendencias creativas:

1. Leonardo da Vinci quien convierto su entres por la pintura en una ciencia anatómica del hombre además de matemática creando y estudiado la perspectiva aérea 
2. Miguel Angel quine se dejo influir por las corrientes neoplatónicas de la mano de los Medici siendo visible esa influencia neoplatónica en las pinturas de la bóveda de la capilla Sixtina.
Destaca un tratado en el renacimiento que es el de Vitruvio (Marcus Vitruvius Pollio) arquitecto romano del siglo I a.c. a quien Julio Cesar encarga la construcción de máquinas de guerra. En época de Augusto escribió los diez tomos de su obra De architectura, que trata de la construcción hidráulica, de cuadrantes solares, de mecánica y de sus aplicaciones en arquitectura civil e ingeniería militar. Vitrubio tuvo escasa influencia en su época pero no así en el renacimiento ya que fue el punto de partida de sus intentos y la justificación de sus teorías. 
Su obra fue publicada en Roma en 1486 realizándose numerosas ediciones como la de Fra Giocondo en 1511, Venecia o la de Cesare Cesarino en 1521, Milán, dedicada a Francisco I. Parece indudable que Leonardo se inspiró en el arquitecto romano. 

Las tesis mas importantes de su tratado que se adoptaron el en renacimiento son:

1. La belleza se considera una propiedad objetiva de las cosas, que además se basa en la proporción y en la regularidad matematica. El termino trasmitido por Vitrubio es la simetría.
2. La belleza es una cualidad de la naturaleza sinedo esta el modelo de inspiración del arte y de los artistas, la naturaleza es orden y el orden contien la simetría, la proporción , los números como dirían los Pitaogricos, siendo el modelo de Vitrubio el Hombre al cual se deben de subordinar todos los elementos del mundo
3. En la belleza existe un factor social; El decorum , que en el clasicismo retorico y poetico , el termino venia a significa la aprciap de algo a su subejo.  
In classical rhetoric and poetic theory, decorum designates the appropriateness of style to subject 

Los propios romanos llevaron el termino a la practica y lo aplicaron a la arquitectura refiriéndose como decorum a la funcionalidad de y adecuación de una edificio a su uso.

· La teoría de las artes platicas
El Renacimiento mantiene las divisiones entre las artes liberales y las arte teóricas, esto provenía de modelo escolástico monacal tomando este del modelo romano del Trivium y Quadriviom.

Esta división de las arte algo difusa  establecía comparaciones tales como que la poesía era considerada una arte liberal como la mecánica. Siendo esta afirmación tomada como verdad ¿ que hacia que una cosa fuera arte? La mimesis de la naturaleza, el arte, se debía inspirar en esta.

Individualismo renacentista
Quizás la transición más espectacular del hombre europeo en este período es el auge del individualismo. En el siglo XV triunfa la concepción individualista en todos los planos de la vida, en reemplazo de la concepción medieval, que hacía depender la seguridad del ser humano de su pertenencia a un grupo determinado: el gremio, la nobleza, la burguesía, el clero, etc.
Ante el empuje del individualismo, comerciantes de los burgos o ciudades medievales, no solo sucumbieron los señores feudales, sino que también se derrumbó la familia medieval.
Entre los medievales, la familia había sido una propiedad exclusiva del padre. La patria potestad, o poder del padre sobre los hijos, había sido absoluta y abusiva en la mayoría de los casos.
En el siglo XIII, en las ciudades, el padre perdió el derecho de castigo, aunque en los campos y feudos agrícolas se siguió practicando durante mucho tiempo 
· Las actitudes basadas en la Antigüedad

Los artistas buscaron la inspiración en los monumentos de la Antigüedad siendo los primeros en recuperar este arte clásico, los arquitectos. Los escultores tomaron como modelo el canon de la antigüedad, y los pintores fueron los que mas dificultades tuvieron por la flata de ejemplos pictóricos de la antigüedad que se conservaran

Los escritores de la Antigüedad clásica hacían referencia a la naturaleza, El arte en el renaciminto devia imitar esa naturaleza . 

Otro fenómeno importante en el Renacimiento es las aspiraciones científicas del arte ( como la perspectiva, geometría, anatomía….) 
La conciencia del artista evoluciono y paso de considerarse una artesano que imita modelos en base a una regla a ser consciente de su capacidad creadora ( como dios) de hay que dejara constancia escrita en forma de tratados de sus conocimientos y de sus obras.

· Consecuencias

1. Naturalismo, e detrimento de el simbolismo

2. Decorum: la principal función del arte es la adaptabilidad de la obra a su fin

3. Empírico

4. Humanismo unido a el factor intelectual de arte además del individualismo debido al genio creador que se diferencia del búlgara artesano.

TEMA 11 LEON BAPTISTA ALBERTI 

BIOGRAFIA

La obra de Leon Battista Albert i (1404-1472) podría servirnos de punto de partida. Alberti es educado en la mejor tradición humanista y visiblemente influenciado por la línea de pensamiento neoplatónico propio de la academia florentina. Albert Y será el primero en insistir en que las matemáticas deben ser la base común para la ciencia y el arte. Su famoso tratado , Della Pit tura (1436) tiene el firme propósito de señalar el método y el camino para abandonar el arte medieval e iniciar una nueva era. Della Pitcura se convertiría en referencia obligada y punto de partida para posteriores tratados sobre pintura. Su filosofía del arte, en términos generales la podríamos resumir de la siguiente manera: a pesar de que los datos de los sentidos son la primera fuente de conocimiento, la geometría y las matemáticas son el único camino para darle sentido y perfección a la experiencia sensorial. La naturaleza es homogénea y el conocimiento de sus partes nos conduce al conocimiento del todo.

Para Albert i el hombre, la naturaleza y las matemáticas parecen ser partes de una unidad, y el hombre por medio de las matemáticas puede comprender y representar la forma de la naturaleza
. La perspectiva, la proporción y la unidad son condiciones necesarias para la belleza. "La composición es aquella regla de la pintura por medio de la cual las partes de las cosas se ven unificadas en la pintura. La más grande obra pictórica no es un coloso sino una

historia. Una Ia historia le da mayor reconocimiento al intelecto que cualquier coloso. Los cuerpos son parte de la historia, los miembros parte de los cuerpos y los planos parte de los miembros".2

Las matemáticas y la geometría son de central importancia dentro de la filosofía de la representación en Alberti, pero es importante recordar que para él el problema de la representación no es únicamente un asunto de proporción y perspectiva. Della Pittura se

compone de t res libros, el primero de los cuales está dedicado a la geometría y las matemáticas y los dos restantes se ocupan de lo que podríamos entender como la parte artesanal de la representación. Al final del libro I leemos: "...los planos y las intersecciones son cosas

necesarias. Aún nos falta enseñar al pintor a seguir con sus manos lo que ha aprendido con su mente".3 La influencia platónica es evidente y la correcta representación de la naturaleza no es mas que una correcta lectura de las ideas del creador. Pensadores y artistas como Alberti, Leonardo, Bruneleschi, Copérnico, Kepler, Galileo y muchos otros parecen coincidir en

suponer que la naturaleza se puede descifrar en un lenguaje divino, el lenguaje de la geometría y las matemáticas.

Canon y norma con un nuevo tipo de belleza , codificada y objetiva De re a edificatoria es una importante obra del clasicismo arquitectónico. De satatua es el ultimo y el mas corto de sus tratados donde muestra su experiencia como escultro dándole importancia al proceso creativo ( no ligado a la mante ya que las manos no elaboran las ideas preconcebida) .

· En sus tratados la experiencia fue fundamental ya que era el medio para verificar evento siendo traducido a una base matemática.

· Factor intelectual del arte, como intento de magnificar la categoría del trabajo del artista por encima de lo artesano, Alberti avanzo aun mas la consideración social del arte

La concepción de la belleza

Para Alberti la belleza consistía en la proporción, y en la armonía de esta, armonía que era un todo de las suma de las partes de un elemento. Alberti para hacer referencia a la belleza utilizo la palabra italiana “ concinnitas” que fue traducida como : concierto, consenso, concordancia….

Belleza es proporción y armonía de las parte y su adecuada disposición ( relación armónica de todas las partes de una uno) esto es un regreso a la concepción clásica proveniente de los filósofos dela antigüedad mantenida en le E.D ( además de el resplandor de la divinidad)

La belleza es la medida ( proporción y medida) 

Belleza = Con quinitas ( traducida de muchas maneras)

Traducida como :Concierto, concordancia.

La belleza es una cualidad del mundo materria conocida gracias a la percepcion y la reflexion sobre esa percecion ( lo que implica la inteligencia)

La belleza es una cualidad objetiva y no una reacción del hombre antes las cosas. 

La proporciones no son invento del obre son una verdad universal ( de la naturaleza) siendo una prioridad del hombre buscar esa belleza la cual le inspirara. ( La belleza es un fin de la misma manera que la armonía)

Buscando esa belleza el hombre alcanza una arte perfecto.

Alberti mantenía que para cada cosa solo hay una belleza ( Belleza es armonía de todas las partes de una objeto). Siendo inalterable su estado ya que si se altera la belleza sera rota esto aparece en su texto:

«... La Bellesa és un concert de totes les parts acomodades entre si, amb proporció i

discurs, en la cosa en què s’hi troben, de manera que no se li puga afegir o canviar res sense

que resulte pitjor».

ALBERTI, De re aedificatoria,VI, 2

La belleza es un concierto que no se puede alterar.

Si el arte imita la naturaleza ya que es el único camino para alcanzar la perfección. Para el la imitación de la naturaleza por el arte consistía en copiar las normas que la rigen.

Alberti opino que la pintura y la escultura imitan el aspecto exterior de la pintura, en su tratado de pintura expuso que la mimesis y la imitación no son contrarias, Aristóteles entendía la imitación de una manera diferente a como se entiende.


ARISTOTELES RETOMO LA MIMESIS COMO EXPREIENCIAS INTERNAS PERO APORTANDO QUE EL ARTE TENIA DOS ASPECTOS : LA REPRESENTACION DE LA REALIDAD Y LA REFLEXION DEL ARTISTA.

El artista consigue obras bellas imitando la naturaleza siendo la armonía una cualidad de la naturaleza, siendo repartida esta armonía por el hombre en su arte.

El concepto de mimesis es un  concepto antiguo. ( desde la antigua definición del culto religioso de los sacerdotes griegos hasta la libre creación del artista.)

Concepto de Mimesis

La proporción es una cualidad de la naturaleza, aunque Alberti considere que la naturaleza no es perfecta del todo, pero que es el único medio seguro para conseguir que la belleza regia en una obra de hay la imitación de esta.

Imitar no es lo mismo que copiar, imitar es seguir las leyes en las que se rige y basa la naturaleza, ( su orden, su proporción) siendo estas leyes las que constituyan la armonía.

La imitación de Alberti afecta a todas las artes, no obstante considera que hay algunas artes ( sobre todo pintura y escultura) que no solo deben de seguir las leyes de la naturaleza sino también su apariencia.

Las artes puede producir una belleza nueva gracias a la imitación de la naturaleza la cual selecciona.

«De totes aquestes parts, no sols es complaurà a reproduir la seua similitud sinó, a

més a més, a afegir‐los la bellesa, perquè aquesta en la pintura és menys grata que sol·licitada ...

Per a la qual cosa serà bo prendre de tots els bells cossos la part que siga més digna de lloar, tendint sempre, amb el nostre estudi i laboriositat, a obtenir el major atractiu, per més que siga difícil de fer, ja que la bellesa completa no es troba en un sol cos, sinó dispersa i en petita quantitat es troba en molts cossos ... Savi pintor, sabut és que els pintors no segueixen cap exemple en la natura tal qual ho realitzen, sinó que només amb el seu enginy reuneixen el més admirable d’allò bell, tot assolint‐lo fàcilment, mentre que la bellesa que cercaren solamentamb moltes fatigues haurien de trobar‐la ... Per això, el que volem pintar l’hem de  prendre de la natura, traient d’ella les coses més formoses».

ALBERTI, De pictura, Llibre III

Es una imitación selectiva de la naturaleza, Alberti conocía algunas de las teorías de las obras de Genofocnte . Alberti conservo el sentido de la selección natural por parte del artista para la creación  de una nueva obra artística, trasmitiendo este conocimiento de la antigüedad al renacimiento.

Teoría del arte

1. La finalidad del arte es la belleza.
Esta vinculación de arte y belleza es mas importante y estrecha que las de sus antecesores.
2. La belleza se consigue con la imitación de la naturaleza. Esto lo expreso Alberti en su texto

«En conseqüència, en aquesta composició de la superfície, es busca molt la gràcia i

la bellesa de les coses, i si algú vol intentar‐ho cap canvi sembla més cert i apropiat que deduirles de la natura, meditant de quina manera aquesta meravellosa artífex de les coses va deixar les superfícies ben compostes en els cossos bells».

ALBERTI, De pictura, Llibre II
El artista no copia representa, con lo que el artista es considerado un creador y no un artesano, esta opinión de ser creador esta muy cerca de la concepción de Aristóteles.

El arte esta vinculado a la belleza y a la creación siendo el artista un creador relacionado con la teoría del Disegno.

El diseño y el dibujo para Alberti es un proceso creativo de la mente del artista.

En el momento en el que Alberti comienza sus trabajos la Edad Media se encuentra totalmente cerrada. Las ciudades italianas han asumido la dirección cultural de la nueva sociedad del continente. Si bien el Quatrocento supone una revolución en todos los aspectos nos ocuparemos principalmente del artístico. Según la tradición plástica de la antigüedad el Renacimiento persigue la belleza en la forma, oponiéndose en cierta manera a la concepción del arte como contenido moral que predominó durante la Edad Media, el fin de las artes ya no reside exclusivamente en Dios, sino que cada vez se aproxima más al hombre. Para encontrar un modelo en esta búsqueda del hombre el individuo renacentista debe mirar directamente a la Antigüedad. Apoyado en esta resurrección de lo clásico el hombre se sitúa en el centro de la creación, y ésta se le aparece inteligible, hecha a su medida, dócil a su voluntad. El hombre está impaciente por extender el poder sin límite de su pensamiento sobre el mundo. De esta manera el universo renacentista supone una armonía de las formas, de la naturaleza y del hombre dentro de ella. Como es evidente esta armonía precisa de una idealización de la realidad, una idealización que acerque a esta realidad a la belleza. De esta manera la Belleza adquiere un tono ideal y místico. León Battista Alberti aplica al arte esta doctrina uniendo sólidamente, durante más de 400 años los conceptos arte y Belleza, añadiendo este término a la fórmula ya vigente en el medioevo de arte como Verdad. Y el lugar en el que Alberti busca la Belleza no es otro que la armonía, entendida como proporción de las partes. 

Para Alberti el arte somete a la realidad a las reglas de nuestro pensamiento, dotando a la naturaleza de una armonía a la que aspira pero no alcanza por sí misma, por eso mediante la representación artística es posible dotar al mundo de la racionalidad objetiva del hombre y encontrar en él una constante repetición de elementos de manera armónica. Vitrubio, al que Alberti lee hasta el punto de no poder prescindir de él y considerarlo su referencia, ya introdujo el concepto de euritmia, repetición de las partes como fundamento de la armonía. Este espíritu ordenador, en apariencia eminentemente arquitectónico, Alberti lo trasladará a la escultura y a la pintura, donde la composición desempeña un papel capital. 
Al escribir sus tratados Alberti es consciente de que éstos no tienen precedentes, si bien había otros textos anteriores que pudieran resultar parecidos estos trataban únicamente de cuestiones técnicas, en ningún momento abordaban cuestiones como la Belleza o la armonía, tratándose propiamente de los primeros tratados de Arte, y no de técnica artística de la historia. Según Tatarkievicz, en su Historia de la estética, en la teoría artística de Alberti se pueden encontrar seis características esenciales en las que se ve la relación del arte con la naturaleza, con la armonía y con el mundo clásico.  

1.Vuelta al naturalismo y abandono de la concepción trascendental del arte. Aunque Alberti se expresase como religioso separó el arte de la religión, y no asociaba belleza al mundo trascendental, como en la Edad Media. 
2. Vuelta hacia el empirismo y abandono de la concepción apriorística del arte. Alberti sostenía que los conocimientos artísticos debían basarse en la experiencia, para posteriormente tratar esa experiencia de manera matemática. Las proporciones de los cuerpos y la perspectiva una vez fijadas empíricamente debían canonizarse y ser presentadas por números y figuras geométricas. 
3. Abandono de la concepción absolutista de lo bello y las normas artísticas. El arte está sujeto a principios racionales y reglas generales, el descubrimiento de estos principios y reglas es cuestión de raciocinio e intuición. 
4. Afirmación de la actitud estética y abandono del juicio del arte desde un punto de vista moral. Hasta ese momento la teoría del arte y la teoría de lo bello iban por separado, antes que Alberti nadie había reparado en la estrecha relación entre arte y belleza. La belleza era algo nuevo en la teoría del arte y especialmente en la teoría de las artes plásticas, ya que en la poética o la música si se habían hecho algunas consideraciones acerca de la belleza. 
5. Insistencia en el humanismo, dirigida a separar a los artistas de los artesanos y elevar su obra a la categoría intelectual. Ésta era una tendencia general en el Renacimiento, pero en Alberti iba mucho más lejos, ya que proponía que los artistas fueran considerados científicos. 
6. Vuelta al clasicismo, y abandono de la mentalidad gótica que concebía el arte como algo trascendental.  
En estos seis puntos se resume la nueva concepción del arte que propone Alberti para el Renacimiento. En ellos se aprecia cómo  pone el concepto de la belleza en el primer plano de sus estudios sobre la teoría del arte, llegando a afirmar incluso que admiramos el mundo más por su belleza que por su utilidad. En sus trabajos Alberti propone, como ya hemos visto antes, a la armonía en la base de la belleza, y armonía no es otra cosa que la disposición correcta de las partes y una proporción perfecta. Empleando un término latino, ya utilizado en el ámbito de la retórica, Alberti llamó a esta armonía concinnitas, convirtiendo prácticamente a esta palabra en un lema del Renacimiento. Alberti, en su libro De re aedificatoria, da dos definiciones de belleza diferentes. En el libro VI la define sencillamente como armonía. Y cito: 

“La belleza es una cierta armonía entre todas las partes que la conforman, de modo que no se pueda añadir, quitar o cambiar algo, sin que lo haga más reprobable”<!--[if !supportFootnotes]-->[1]<!--[endif]-->. 
 Pero posteriormente en el libro IX De re aedificatoria da una definición más amplia del concepto:
“La belleza es cierto consenso y concordancia de las partes, en la cual se pretende que dichas partes se encuentren, cuya concordancia se habrá obtenido en efecto con cierto determinado número, acabamiento y colocación, tal como la armonía, es decir, el principal intento de la naturaleza, lo buscaba.”<!--[if !supportFootnotes]-->[2]<!--[endif]-->  
Según esta concepción de lo bello para cada cosa hay una sola disposición armónica de las partes, y por consiguiente una sola posibilidad de belleza. Hemos visto cómo en su primera definición Alberti dice que belleza es la armonía de la totalidad de las partes adaptadas unas a otras de tal modo que no se puede cambiar ni añadir nada sin estropear el conjunto. Esta fórmula de “no añadir, no quitar, no cambiar nada” era una fórmula ya enunciada por Aristóteles, pero precisada y popularizada por Alberti, y muy repetida posteriormente por diferentes teóricos del arte. En la segunda definición de belleza, su concepción de la armonía supone que ésta y sus proporciones no son invención del hombre, sino que se dan en la naturaleza y componen las leyes que la rigen. La armonía penetra en la esencia del todo. Si bien Alberti comprende la diversidad e inconstancia de la naturaleza cree que ésta tiene elementos constantes o inmutables de los cuales dependen la armonía y la belleza. 
En esta segunda definición de lo bello Alberti introduce tres conceptos necesarios para que se cumpla la armonía: los términos latinos numerus, finitio y collocatio. Estos términos son número, acabamiento y colocación. Por Numerus Alberti entiende una proporción aritmética de las partes de las obra. Finitio es el acabamiento del edificio en su forma geométrica, mientras que collocatio es la unión de este con su entorno. Aunque esta definición aparece en De re aedificatoria, y, por lo tanto es esencialmente arquitectónica, estos términos tienen su equivalente en la teoría pictórica que Alberti presenta en De pictura, en la cual decía que para que un cuadro fuese bello, armonioso, debía cumplir con los tres principios compositione, circunscriptione y receptione dei lumini. Compositione  y circunscriptione corresponden a numerus  y finitio en la teoría arquitectónica. Mientras que por cuestiones obvias recepcione dei lumini no tiene correspondencia, ya que se trata de un concepto referido únicamente a la aplicación del color. De alguna manera también se les puede encontrar relación con los términos ritmo, melodía y composición respectivamente, que hacen referencia a características de la armonía musical. 
Pero si como veíamos antes la armonía es ley de la naturaleza, para el hombre en cambio es una finalidad, es una guía para su arte, una condición de perfección. La belleza es entonces principio y fin, ley de la naturaleza y objetivo del hombre. De estas consideraciones se deduce que la belleza para Alberti es una cualidad objetiva de las cosas y no una reacción subjetiva de los hombres ante estas. Alberti siempre se opuso a la tesis de que no existe la belleza objetiva y que esta cambia según los gustos del observador, tachando de ignorantes a quienes la sostenían. Por lo tanto la armonía es una cualidad tanto del arte como de la naturaleza.
 La naturaleza aspira a que todas sus obras sean perfectas, y para eso precisa de la armonía. La naturaleza derrocha belleza, y aunque ésta no sea perfecta es el modelo mas seguro de lo bello, esta tesis encaja con el principio de vuelta al empirismo que comentábamos anteriormente. Alberti propone entonces una imitación de la naturaleza como modelo de lo bello tal y como pretendían también los antiguos. Por lo tanto el camino adecuado para el arte es imitar a la naturaleza, pero una imitación especial. Imitar para Alberti no es presentar el aspecto exterior de la naturaleza, sino una imitación de las normas que rigen en ella, una imitación de la naturaleza tal y como propone Platón, buscando la idea anterior a la cosa. Esta imitación abarca a todas las artes, desde la poética hasta la arquitectura. Aunque la naturaleza es maravillosa y aspira a la perfección, el artista, al imitarla, puede hacerla más perfecta, puesto que en su arte escoge lo más hermoso de la naturaleza y lo combina armónicamente. De esta misma manera entendía Alberti la imitación a la Antigüedad, una imitación selectiva y perfeccionadora a la vez que generalizadora. No imitando objetos concretos sino los tipos y géneros. 
Es cierto que, como he mencionado antes, Alberti se interesaba poco por la filosofía en sí, sin embargo el concepto de armonía como proporción de las partes, así como el concepto de la belleza como un elemento inherente a los objetos, que él sostiene, son tesis filosóficas ya mantenidas por Pitágoras y por Platón en la antigüedad. Así como la idea de que es bello lo que es útil también era una idea común en la Antigüedad que no desapareció durante la época medieval. Alberti asume ambas ideas de lo bello, lo que es útil y lo que es armónico, dándose en él una dualidad respecto a este tema. 
Finalmente, y atendiendo a la arquitectura, en el proemio de la obra De re aedificatoria Alberti afirma que un edificio es un cuerpo hecho de diseño y materia, donde el diseño es fruto del ingenio y la implicación de la mente mientras que la materia la produce la naturaleza. La fuerza y regla del diseño consiste en la reunión armónica de líneas, ángulos y proporciones en los que reposa la forma del edificio. La concepción de Alberti del diseño es diferente de la que tenemos actualmente, no sólo la concibe como un conjunto de líneas y ángulos, sino como un proyecto preconcebido en la mente del artista que se expresa mediante estas líneas y ángulos. De hecho es Alberti el que extiende el término “diseño” en la teoría artística y más concretamente en la arquitectura. 
Una distinción básica en la teoría arquitectónica de Alberti se da entre pulchritudo y ornamentum, (belleza en el sentido estricto del término y ornamento). Ya hemos visto como belleza era armonía y proporción. De los ornamentos cabe decir que son en palabras del propio Alberti “el resplandor adicional y complemento de lo bello”. Esta cuestión plantea un problema, ya que el concepto de belleza abarca también los ornamentos, por lo tanto su estricta distinción entre belleza y ornamento se convierte en una distinción entre dos clases de belleza, belleza estructural y belleza ornamental. Mientras que la belleza estructural reside en la naturaleza misma de las cosas, la belleza ornamental supone un añadido externo al objeto. 
A los ornamentos dedica por entero el libro VI de De re aedificatoria. El ornamento es el embellecimiento del edificio, y afecta a todos sus elementos, desde las piedras de los muros hasta los candelabros decorativos del interior. En varias ocasiones Alberti dice que el principal elemento decorativo es la columna. Este elemento ocupa un lugar especial en la obra de Alberti y dedica a ella grandes apartados de su tratado de arquitectura. Pero incluir la columna como elemento ornamental supone uno de los principales problemas de la arquitectura renacentista. Esta arquitectura centraba su atención sustentante en el muro. Alberti pensaba que este sistema respondía al modelo de construcción clásico, pero este pensamiento era fruto de su desconocimiento de los templos griegos, cuyo elemento sustentante principal era la columna, mientras que la función del muro era únicamente rellenar vanos. La arquitectura romana en la que se apoya es una arquitectura mural en la que se han asumido todos los compromisos necesarios para transformar decorativamente los órdenes griegos. Pero Alberti contradice sus afirmaciones anteriores sobre la columna en un pasaje en el que la define como “cierta parte reforzada del muro que se erige perpendicularmente desde los cimientos hasta la parte más alta”, y declara que “una fila de columnas no es otra cosa que un muro discontinuo abierto por varios lugares”. Esta segunda definición de la columna remite a los edificios protorenacentistas toscanos del siglo XII, descendientes a su vez de obras clásicas tardías y bizantinas. Idea no solo opuesta a su anterior concepción de las columnas como elemento únicamente decorativo, sino que también se opone a la realidad de las columnas clásicas, que eran consideradas como unidades escultóricas autónomas. Sin embargo, a pesar de la concepción de la columna como elemento ornamental o como perteneciente al muro, Alberti conocía mejor que ningún otro renacentista el sentido clásico de la columna.
En la práctica la utilización que Alberti hace de la columna es propiamente griega, mientras que su concepción del arco es esencialmente romana. Sus grandes sucesores Bramante y Palladio le siguen en ambos aspectos.  
Lo mas importante para Alberti fue el diseño. El artista se expresa mediante la utilización de la mente, el creador, Alberti consagro su mayor obra a la arquitectura pero de igual menera estudio y escribió sobre pintura y escultura. Conforme a la concepción habitual era la forma de crear basada en reglas y principios pero en el arte ( en las tres artes mayores como pintar escultura y Arquetectura 2 Tatarkiewis) buscaban alcanzar la belleza por medio de la imagen y no de abstracciones y del canon. Alberti llego a estas conclusiones gracias. El arte le influyo de manera reciproca que los artitas influencia al arte ( Florencia era una ciudad plagada de artistas y que para bien o para mal mantenían reilaciones que evolucionaron el arte y este arte les influenciaba a ellos.) La mezcla de artistas dio el origen del Renacimiento que se asentó en los siglos anteriores ( con Petrarca y otros) perode otra manera destina.

MARSILIO FICINO (1433‐1499)

Uno de los principales filósofos del renacimiento, también era medico y teólogo. Vivió en Florencia, mas joven que Alberti llego a conocer a este y a estudiar sus obras.

De joven se intereso por muchos escritores antiguos inclinándose sobre todo por Aristóteles, pero a mitad del siglo XV Cosme de Medici le encargo la traducción de las obras de Platón, lo que le llego a su estudio.

Cosme il Vechio hizo de su familia una empresa y fue sobre todo una mecenas del Arte, pero Lorenzo el Magnifico llevo el mecenazgo a su máxima expresión ( los Medici gobernaron Florencia desde el s. XV al XVIII). Cosme de Medici quería revivir los días del Platón predicador lo que le llevo en 1462 a pedir a Ficcino la creación de la Academia Neoplatónica que el mismo Ficcino dirigió hasta 1492. Al principio Ficcino estudio a Platón pero en su madurez tradujo a Plotinio y a Pseudonisio ( escritor neoplatónico del s.V que estableció las jerarquías de la corte celestial).

 Muy a menudo se le acusaba a Ficcino de esotérico, pero loa que sucedía en realidad es que descubrió las verdades ocultas de las doctrinas filosóficas antiguas. Al ser sacerdote y conocer el Antiguo Testamento pudo trasmitir el conocimiento de manera cifrada. 

Hico del neoplatonismo una corriente importante, traductor de Platón y de Plotino hico una neoplatonismo helenístico y no clásico que además al combinarlos con la doctrina cristiana la lleno de esoterismo.

Además no todas sus ideas estuvieron aceptadas por la iglesia y como muchos otros sontos y doctores de la iglesia fue perseguido por la misma iglesia.

El considero la posibilidad de que todas las religiones persiguen la misma meta “ la iluminación del espíritu humano”. La academia que fundo era un centro de meditación entre amigos pro muy porto se combiertio en un centro de investigaron. La estética de la academia fue diferente a la de los humano astas ya que era una doctrina esprirutaulista basada en platón además de se una academia con un gran carácter de investigación.

Las ideas estéticas de Ficcino

Las opiniones mas relevantes sobre la belleza y el arte Ficcino las estrajo de  El banquete de Platon , Eneades de Plotinio.

Las reflexiones de  de Ficcon fue publicada en Basilea en 1576 y en Paris en 1641

· El concpeto de belleza 
Alberti se ocupo principalmente de la historia del Arte pero Ficcino se intereso mas por las historia de la belleza y de su consideración espiritual

La antigüedad clásica ideo ka idea de belleza entendida como proporción, simetría pero Ficcino no la acepto del todo optando por el modelo de Plotinio ya que este dijo ( que si las cosas simples no pueden se bellas por que no tiene proporción) 

. 

El concepto de belleza de Ficcion que a diferencia de Alberti, Ficcion idea una teoría de la Belleza, Hay que destacar dos cosas:

· Las condiciones de la belleza

No asumió la teoría de la Antigüedad Clásica de la belleza ya que no consideraba la belleza como proporción o la disposición armoniosa de las partes por el todo, Para Ficcion el argumento principal de Plotino ( que fue el que asumió Ficcino) si la belleza consistiera solo en la proporción las cosas simpes no seria simples .
· La consideración espiritual de la belleza

Ficcino niega que la belleza fuera una cualidad de las cosas de los objetos del mundo de los sentidos ( Las virtudes también son bonitas ). Alberti creía que la belleza es una cualidad del mundo material, mientras Que Ficcino la consideraba una cualidad del espíritu y de la idea, pero además e una consecuencia del resplandor de las ideas.

Pero además cree que la belleza de las formas tampoco es corporal  en realidad es una secuencia del resplandor de las ideas. La belleza es siempre espiritual: Los cuerpo no son bonitos , lo son las imagenes de los cuerpos creada por los ojos y la razón. “ La forma de una hombre complace a lamente (…) por que lamente capta su imagen” La mente asimila la imagen que reciben los ojos al recuerdo de la idea conocida en la vida pasada. La belleza se relaciona con el bien .

La imagen esta en la vista, pero tambien en lamente. El que nos resulte agradable es la forma incorporea.

Ficcion no establece una diferencia: La belleza como a tal cosa . Y todas las cosas bonitas. La belleza es todo aquello  bonito por si misma, por naturaleza. Pero los cuerpos no son la belleza ya que el cuerpo sufre el paso del tiempo y se degenera de hay que no es universal ya le belleza si ( La belleza es una verdad universal perteneciente al mundo de las ideas que es eterna e inmutable). La belleza es espiritual y el reflejo de esta es lo que se proyecta al exterior.

«Està tan lluny la bellesa de ser corpòria, que no tan sols no pot ser‐ho la que es

troba en les virtuts de l’ànima, sinó que tampoc ho és la que radica en els cossos i en els sons.

Perquè encara que diguem que alguns cossos són formosos, no ho són per la seua pròpiamatèria».  

FICINO, Commentarium in Convivium, V, 3
Ficciono siguiendo a Plotino establece diferencias: La belleza es bella por si misma, por que es una característica de los objetos espirituales la materia es siempre fea por naturaleza mientras que la belleza es incoprporia. Como puede la belleza incorpórea manifestarse en un cuerpo? Ficcino respondió diciendo que : Revelándose en el cuerpo el espiruti de la idea de la belleza o su reflejo.

La belleza según Ficciono no es accesible a todos, tan solo a algunos hombres que sean capaces de tener una consciencia capaz de juzgarla, aquellos que tengan la idea innata de belleza y de donde se encuentre. La belleza es necesaria para las cosas y la idea es necesaria en la mente del hombre para que estos sean capaces de apréciala y conocerla ( PERCEPCION Y REFLEXION).

La belleza es necesaria para crear cosas bonitas, Ficciono puso ejemplos como: El de el arquitecto, que tiene en la mente un proyecto, la construye según su idea pero se creo gracias a su idea inmaterial.

Este ejemplo pone de relevancia que si se prescinde de los planos lo que perviven son los trazo de igual manera el valor de la belleza es el máximo a alcanzar ya que es una prueba de la evidencia de Dios.

La belleza esta ligada con la moralidad ya que las dos intentan alcanzar el bien. Esta concepción esprirtualista de la belleza ya se encuentre en las ideas de Platon y Ficcion la conoció gracias a las traducciones de estos filósofos del periodo Helenístico que propusieron estas teorías moralistas.

El  pensó que el ejemplo de belleza es la naturaleza pero que el hombre la puede superar creándose asi las formas IDEALIZADAS.

· Concepto de la poesía y su relación con las artes.

La Academia Florentina se concentraba en contraponer  la poesía contra la artes plásticas o la música. La poesía estaba creada por el furor de la inspiración y no sujeta a las reglas.

Para Ficciono la gran creación podía llegar de dos maneras.

1. Midiendo, o calculando ( técnica)

2. Por medio del inspiración o furor divino

Ficciono aprecio de Platón la teoría de la Poesia, siendo lo esencial la inspiración y no la imitación. Ficciono pensaba que existía una conexión entre poesía y arte ya que la poesía esta emparentada con la música y de esta las artes plásticas. La Ficciono la inspiración afectaba a todos los artistas fuera el arte que practicaran ( no solo dependía la habilidad sino la inspiración.

La unión de las artes bajo la confluencia de la inspiración es una de las teorías propuesta spor la Academia de Florencia. Para Ficciono toda arte es liberal. La artes de esta manera eran unificada por la inspiración.

Ficciono a pasado a la historia como el primero de los renacentistas en traducir la teoría platónica, pero su platonismo era algo neomedieval: El no condenaba el arte de Platon solo conserva el espiritualismo incluyendo aspectos del neoplatonismo Helenístico y el Psudodionisimo.

La academia fue introduciendo nuevas ideas en Florencia infleunyo en Boticcelli, Durero, Miguel Angel….. Ficiono fue conociendo algunos secretos del mundo y los fue plasmando en metáforas.

Ficciono y Alberti.

Ambos se sitúan el la región de la Toscana en el Quatrocento. Se conocieran y se admiraban pero eran opuestos y las reflexiones a las que llegan son diferentes sobre la belleza.

La porporciones para Ficciono eran algo misitco,para Alberti era un hecho explicable.

El mundo del Quattrocento no era un siglo inflexible sino variable en el que entraron las erorias de Alberti y las de Ficcino.

Tatarkiewicz da dos características sobre los dos personajes:

1. Tratan el problema de la belleza adquiriendo una importancia que no tenia en la Antigüedad.

2. Los dos comparan el trabajo dl artista en base a un papel activo. Alberti habla del “diseño”, la concepción de la mente del artista. Ficciono parla del edificio que nacen de la mente del arquitecto, pero en base a la espiritualidad.

CONCLUSION

En la estética del primer Renacimiento, Alberti y Ficcioon  son las dos fuentes y figuras mas destacables. Tiene posturas opuestas pero también puntos en común como el de la inspiración en la Antigüedad.

� En la filosofía griega hay dos líneas de interpretación de esta palabra: unarecoge el sentido originario del término Noûs como facultad de reconocimientoinmediato, directo, de una realidad, y otra lo identifica con la mente suprema oDios. Aristóteles es el más claro representante de la primera línea al defenderla distinción entre el pensamiento noético o comprensión directa de los primerosprincipios del conocimiento, y el pensamiento dianoético o discursivo basado enel razonamiento a partir de dichos principios. Por el contrario, Anaxágorasdefiende la segunda línea (Noûs como mente ordenadora). Anaxágoras consideró queexiste una realidad inmaterial dotada de conocimiento y voluntad que dirige elcomportamiento de todas las cosas naturales y que en cierto modo se puedeidentificar con Dios. Este punto de vista introduce explicaciones finalistas delcambio natural. La tradición filosófica recogió la idea (pero no el términoNoûs) de un ser supremo que ordena y dirige el mundo en función de un plan, y laencontramos en Platón, Aristóteles y todo el pensamiento cristiano


� Souk Ahras (en � HYPERLINK "http://es.wikipedia.org/wiki/Idioma_%C3%A1rabe" \o "Idioma árabe" �árabe�: ولاية سوق أهراس ) es una � HYPERLINK "http://es.wikipedia.org/wiki/Wilaya" \o "Wilaya" �provincia� de � HYPERLINK "http://es.wikipedia.org/wiki/Argelia" \o "Argelia" �Argelia�.


En tiempos de Roma fue conocida como Thagaste o Tagaste y fue el lugar de nacimiento de � HYPERLINK "http://es.wikipedia.org/wiki/Agust%C3%ADn_de_Hipona" \o "Agustín de Hipona" �Agustín de Hipona� y uno de los lugares donde este importante personaje histórico vivió y estudió.





� Kalon significaba todo aquello que gustava pero tambien las cosas que son justas y buenas


� http://www.hermeticum.net


� 1 Alberti, Leon Battista. Della pittura, Londres, Routledge and Kegan Paul, 1956.








PAGE  
86
Ideas estéticas vol. -II


