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RESUMEN:
	 Fernando García Gutiérrez, S.J. ha sido uno de los más importantes 
estudiosos y coleccionistas de arte asiático en España. Su labor académica 
se completa con la formación de una significativa colección de arte de Asia 
Oriental donada a la Real Academia de Bellas Artes Santa Isabel de Hungría 
(Sevilla), donde se expone. Este estudio analiza las características de esta 
colección, compuesta por una sección de arte chino y otra de arte japonés.   
	 Palabras clave: : Real Academia de Bellas Artes, arte chino, arte 
japonés, coleccionismo.

SUMMARY:
	 Fernando Gª Gutiérrez, S.J. has been one of the most outstanding in-
troductors and collectors of Asiatic Art in Spain. His academic work has been 
completed with the formation of a collection of Oriental Art, donated to the 
Royal Academy of Fine Arts in Seville. This article analyzes the characteris-
tics of this collection, consisting of a section of Chinese art and a section of 
Japanese art.
	 Key words: Royal Academy of Fine Arts in Seville, Chinese Art, 
Japanese Art, Art collecting.
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1. Fernando García Gutiérrez, S.J. pionero en el estudio 
del Arte Oriental en España

	 Una deuda de gratitud siempre aparece al recordar la excepcional fi-
gura del padre Fernando García Gutiérrez, a quien las primeras generaciones 
de profesores universitarios de arte asiático consideramos un gran maestro, 
tanto en el plano académico como humano. Si bien en la década de los años 
ochenta, el catedrático de Historia del Arte de la Universidad de Zaragoza 
Federico Torralba Soriano había invitado a Fernando García Gutiérrez a im-
partir algunas conferencias en Zaragoza, mi primer contacto en este maestro 
fue, en un primer momento, la reveladora lectura de sus libros, en especial 
El arte del Japón publicado en la prestigiosa colección “Summa Artis” de 
la editorial Espasa Calpe, cuya primera edición se remonta a 1967.1 Por esas 
fechas y durante mucho tiempo era un libro único, no solo por su calidad, sino 
también por la ausencia de otros. Hasta la década de 1990 no había muchos 
libros sobre cultura japonesa en español, pero algunos títulos sobre literatura 
japonesa de Antonio Cabezas y de Fernando Rodríguez Izquierdo, junto con el 
mencionado gran manual de arte japonés de Fernando García Gutiérrez, fue-
ron un faro fundamental para no naufragar en el estudio de la cultura nipona, 
cuya historia y cultura eran poco conocidas en nuestro país y apenas tenían un 
hueco en los planes de estudios de las universidades. Acuñé el cariñoso térmi-
no de “los siete samuráis” para referirme a un grupo pionero de grandes maes-
tros, entre los que también destacamos a Federico Lanzaco Salafranca. Todos 
los nombres citados acudieron a Japón como misioneros jesuitas, aunque, con 
le paso del tiempo, únicamente Fernando García Gutiérrez permaneció en la 
orden. Fue en el seno de la asignatura “Arte del Extremo Oriente” de la licen-
ciatura en Historia del Arte cuando, de la mano de la profesora Elena Barlés, 
que empleaba El arte del Japón como principal referencia bibliográfica de la 
materia, tuve la oportunidad de leer sus libros. Posteriormente, la generosi-
1 García Gutiérrez, Fernado, El Arte del Japón, col. “Summa Artis. Historia General del Arte”, vol. XXI, Espasa Calpe, Ma-
drid, 1967.
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dad de Fernando García Gutiérrez con la Universidad de Zaragoza, viniendo 
anualmente a dictar conferencias a su Semana Cultural Japonesa desde el año 
1999, me permitió cultivar su amistad durante muchos años. (Fig. 1). Persona 

inteligente, y por ello generosa y humilde al mismo tiempo, las conversacio-
nes con Fernando García Gutiérrez fueron siempre una fuente de sabiduría. 
Los encuentros combinaban siempre anécdotas personales y profundos co-
nocimientos sobre el arte japonés, no exentos de un fino sentido del humor. 
Recientemente, tras el fallecimiento de Fernando García Gutiérrez el 19 de 
abril de 2018, en un emotivo artículo la profesora Elena Barlés ha presentado 
una amplia semblanza de Fernando García Gutiérrez en la revista Mirai que 
publica la Universidad Complutense de Madrid y la Asociación de Estudios 
Japoneses en España.2 Por esta razón, en este texto abrevio gran parte de los 
muchos méritos de este gran pionero de la Japonología en España y voy a 
limitarme únicamente a destacar aquellos que son especialmente relevantes 
en su perfil como coleccionista, así como a exponer un descripción de la Co-
lección de Arte Oriental de la Real Academia de Bellas Artes de Santa Isabel 
2 Barlés Báguena, Elena, “Semblanza de un sensei. Fernando García Gutiérrez, pionero del estudio del arte japonés en Espa-
ña”, Mirai, nº2, 2018, pp. 189-217.	

Fig. 1: Fernando García Gutiérrez y David Almazán Tomás el 25 de abril de 2016 tras dictar 
la conferencia sobre “Influencias del arte japonés en el arte occidental” en el Aula Magna de 

la Facultad de Filosofía y Letras de la Universidad de Zaragoza.
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de Hungría de Sevilla. 
	 Nacido en Jerez de la Frontera el 20 de septiembre de 1928, en su ge-
neración la vocación misionera siguiendo los pasos de Francisco Javier prácti-
camente era la única vía para poder hacer una larga estancia en Japón. El joven 
Fernando llegó a Japón en 1956 con la finalidad de evangelizar Japón, pero 
fue consciente que, para ello, era necesario aprender su lengua y su cultura, en 
especial su arte, que consideraba una vía para penetrar en la esencia del pen-
samiento del pueblo japonés. Su formación académica en arte japonés se com-
pletó en la prestigiosa Universidad de Sophia en Tokio, de la que después tam-
bién fue docente. Su especialización en el estudio del arte japonés se produjo 
fundamentalmente en la década de 1960, en una época en la que había un gran 
interés mundial por la estética zen, tan influyente en los pintores del expresio-
nismo abstracto norteamericano y del informalismo europeo. También en ese 
período en Occidente había un gran interés por el nuevo Japón surgido tras el 
llamado “milagro económico japonés”, con los Juegos Olímpicos de Tokio de 
1964 como gran escaparate de su modernización. Por afinidad estética y por 
valores religiosos, Fernando García Gutiérrez siempre declaró en sus estudios 
una predilección por la pintura a la tinta suibokuga y las artes relacionadas con 
la ceremonia del té, ambas manifestaciones artísticas muy vinculadas con la 
simplicidad del arte Zen. En Japón también tuvo ocasión de conocer a grandes 
artistas y artesanos japoneses y a visitar los principales museos, edificios y jar-
dines del archipiélago nipón. A fecha de su regreso a España en 1970 no había 
nadie a quien pudiésemos equiparar en relación a sus conocimientos sobre el 
arte de Japón, país que no dejó de visitar nunca regularmente. Desde su privi-
legiada posición como puente cultura entre España y Japón, Fernando García 
Gutiérrez en España comenzó a organizar numerosas exposiciones sobre arte 
japonés en nuestro país, algunas de una gran importancia, que combinó con 
una intensa actividad académica en la Universidad de Sevilla y, sobre todo, en 
la Real Academia de Bellas Artes de Santa Isabel de Hungría, institución por 
la que siempre manifestó un firme compromiso. 

2. El perfil coleccionista de Fernando García Gutiérrez, S.J.

	 Fernando García Gutiérrez no fue un coleccionista al uso, sino que 
responde a un perfil de corte académico, en el que el valor didáctico estaba 
por encima de cualquier esnobismo o búsqueda de gloria personal. De hecho, 
su vocación religiosa en la orden jesuítica y sus votos de pobreza impedían 
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que ni de iure ni de facto tuviera Fernando García Gutiérrez una “colección 
particular”. Él mismo bromeaba con el hecho de que una de las principales 
características de la colección era el hecho de que no le hubiera “costado un 
duro”, esto es, no estuviera hecha a golpe de talonario en subasta de arte. Su 
colección fue un conjunto de piezas diversas recibido, a lo largo del tiempo, 
por personas que las donaron por amistad o como reconocimiento de su labor 
por la difusión en España del Arte Oriental. Es este sentido, Fernando Gar-
cía Gutiérrez fue, ante todo, un coleccionista de amigos. Entre ellos estaban 
quienes le donaron piezas para la colección y quienes en la Real Academia 
de Bellas Artes de Santa Isabel de Hungría en Sevilla apoyaron su exhibición 
permanente, lo que supone un espacio expositivo único en toda Andalucía. El 
origen de esta exhibición permanente se remonta al año 2002, cuando se al-
canzó un acuerdo de donación entre la Compañía de Jesús y la Real Academia 
de Bellas Artes de Sevilla. Fruto de esta donación, las obras de arte de Asia 
Oriental (China y Japón) que Fernando García Gutiérrez había coleccionado 
a lo largo de su vida pasaron a los fondos de la academia hispalense con la 
condición de su adecuada exhibición. Debido a la pasión del padre Fernando 
por el arte asiático, muchas personas de varias nacionalidades habían hecho 
regalos que tenían ciertamente un valor sentimental. En manos de tan desta-
cado historiador del arte, estas piezas tenían también el valor de ir hilando un 
conjunto que presenta un discurso representativo de las principales caracterís-

Fig. nº 2. A pesar de su bello emplazamiento en la Casa de los Pinelo, las reducidas di-
mensiones de la sala en que se dispuso la colección en 2002 resultaba insuficiente para la 

exhibición de toda la colección.
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ticas del arte de Asia Oriental. La colección tiene un gran valor por el perfil 
académico de su coleccionista: es la colección del mayor experto en arte ja-
ponés que ha habido en España. Pero también presenta una gran exclusividad, 
pues son muy pocas las instituciones que exhiben permanente arte de China 
y de Japón en sus salas. En un primer momento las piezas fueron exhibidas 
en uno de los salones de la Real Academias de Bellas Artes en su sede de la 
Casa de los Pinelo [Fig. nº 2]. Actualmente se ha acondicionado un espacio 
más amplio y la colección se ha ubicado en unas amplias salas que anterior-
mente estaban acondicionadas para exposiciones temporales. Estas salas, con 
vitrinas y expositores muy apropiados para las piezas, exhiben el conjunto de 
la colección tal y como quiso disponerlas el propio Fernando García Gutiérrez 
[Fig. nº 3]. A la llegada de la colección a la Real Academia de Bellas Artes de 
Sevilla, Fernando García Gutiérrez editó un catálogo con todas las piezas de la 
colección.3  Con motivo de la nueva ubicación, en 2017, se reeditó el Catalogo 

3 García Gutiérrez, Fernando, Colección de Arte Oriental China-Japón, Real Academia de Bellas Artes de Santa Isabel de 
Hungría, Sevilla, 2002. Este catálogo, con algunas revisiones y ampliaciones, fue reeditado como Catálogo de la Colección 
de Arte Oriental, con la colaboración de Fundación Japón, en 2017, edición que es la que empleamos en las referencias en 
nuestro texto. Para una presentación genera de la colección véase también García Gutiérrez, Fernando, “Colección de Arte 
Oriental China-Japón, Real Academia de Bellas Artes Santa Isabel de Hungría”, Artigrama, nº 18, pp. 161-170.

Fig. nº 3. Aspecto de la nueva museografía de la Colección de Arte Oriental en la Casa de los 
Pinelo de Sevilla, sede de la Real Academia de Bellas Artes de Santa Isabel de Hungría.
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de la colección de Arte Oriental con una revisión general del mismo [Fig. nº 
4]. Para esta nueva edición, se contó con el patrocinio de la Fundación Japón 

en Madrid, institución que siempre impulsa proyectos de interés en favor de 
la difusión en España de la cultura japonesa. Nos serviremos de este Catalogo 
de la colección de Arte Oriental para ofrecer una valoración general de la 
misma, no sin antes extraer de prólogo de esta publicación dos afirmaciones 
certeras de dos personas relevantes en el proyecto. Por una parte, el propio 
director de la Fundación Japón en Madrid, Shoji Yoshida, personalizaba en el 
coleccionista el mérito de la exposición: “Me gustaría destacar especialmente 
el papel desempeñado por el P. Fernando García Gutiérrez, S.J., ya que de 
no ser por su labor, esta colección nunca habría visto la luz ni sería accesible 
para aquellos interesados en el arte japonés.”4  En efecto, tan importante es la 
configuración de la colección como la voluntad de que dicha colección quede 
bien expuesta y presentada. Por otro lado, en el “Proemio” del catálogo, la 
Presidenta de la Real Academia, Isabel de León Borrero, Marquesa de Mé-
4 Yoshida, Shoji, “Saludo”, en Catálogo de la Colección de Arte Oriental… op. cit.,  pp. 5.

Fig. nº 4. Portada del nuevo Catálogo de 
la Colección de Arte Oriental publicado 
por Fernando García Gutiérrez en 2017.
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ritos, subrayaba que: “Además, es la única colección completa de arte chino 
y japonés existente en Andalucía. Esto hace que nuestra academia se sienta 
capaz de ofrecer a los visitantes este aspecto del arte universal poco conocido 
en esta región”.5 Ciertamente, dentro del panorama museístico español no son 
nada frecuentes las colecciones de arte japonés y este conjunto se integra en 
un selecto grupo de instituciones con arte de Asia Oriental en sus salas. Por 
ello, es todo un lujo para Sevilla, Andalucía y España tener esta colección y, 
sin duda  la sensibilidad de la Real Academia hacia el arte de Asia Oriental es 
el mejor homenaje que puede hacerle a uno de sus más ilustres miembros, el 
padre Fernando García Gutiérrez. El compromiso y el apoyo a esta colección 
por parte de todos los académicos que nos sentimos deudores de su legado 
debe ser suficiente garantía para la continuidad de este espacio expositivo que 
engalana la historia y el patrimonio de la Real Academia de Bellas Artes de 
Santa Isabel de Hungría de Sevilla.

3. Una valoración panorámica de la colección de arte asiá-
tico de la Real Academia de Bellas Artes de Sevilla

En su breve “Introducción” al último catálogo de la colección, Fernando Gar-
cía Gutiérrez declaraba que: “Esta colección está formada por varios centena-
res de objetos de Arte Oriental, entre los que se encuentran pinturas, escultu-
ras, cerámicas, piedras duras, platería, etc. Esto hace que, aunque no sea una 
colección representativa de todos los períodos del arte de China y Japón, sí 
sea una muestra de los distintos estilos que se han producido a lo largo de la 
historia de estos países”.6  De este modo, llegaba a la concusión de que: “Las 
obras que forman esta colección son suficientemente significativas como para 
poner de manifiesto las características principales del arte chino y japonés”.7  
En mi opinión, la parte japonesa tiene más importancia que la china, que no 
obstante tiene una función complementaria, pues el arte japonés mantiene una 
deuda con el arte continental desde la llegada del Budismo y uno de los discur-
sos explicativos de la historia del arte japonés consiste en explicar qué parte 
es una herencia china que en Japón evoluciona con las aportaciones niponas 
y qué manifestaciones tienen un carácter más individual y propio. A la espera 
de futuros trabajos de catalogación de la colección, que hasta ahora solamente 
hemos emprendido en la parte de las estampas japonesas, seguiremos básica-
5 León Borrero, Isabel de, “Proemio”, en Catálogo de la Colección de Arte Oriental… op. cit., pp. 3.
6 García Gutiérrez, “Introducción”, en Catálogo de la Colección de Arte Oriental… op. cit., pp. 7.
7 Ibidem.
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mente para nuestra descripción el Catálogo de la Colección de Arte Oriental 
en su última edición de 2017, que nos sirve de referencia, al cual aportamos 
puntualmente algunas matizaciones y correcciones. La colección carece de 
piezas coreanas, por lo que se ha dividido en dos secciones claramente divi-
didas: la del arte de China y la del arte de Japón. Estas dos secciones se co-
rresponden a la propia división del Catálogo de la Colección de Arte Oriental 
y, también, al orden en el montaje expositivo en la Real Academia de Bellas 
Artes.

3.1. La colección de arte de China

	 Siendo imposible confeccionar una completa colección de arte chino 
que incluya piezas arqueológicas y obras de todos los estilos, la sección de 
arte de China ha sido planteada como un repertorio suficiente de las principa-
les características del arte chino. Según el propio Fernando García Gutiérrez: 
“El arte chino es, en general, lineal hasta angular en sus diseños, tendente a la 
bidimensionalidad, de colores más restringidos que en otros países de oriente 
(exceptuando Japón), con una inclinación general a la expresión de la interio-
ridad en sus obras”.8 En la colección hay textiles, bronces, pinturas, cerámicas 
y otros materiales utilizados en el arte chino, con obras que reflejan los prin-
cipales estilos que se han sucedido a lo largo de la historia en China, si bien la 
mayoría de las piezas se corresponden con la dinastía Qing (1644-1912).

3.1.1.	 Riqueza textil 

	 Los aspectos formales de bidimensionalidad y diseño severo destaca-
dos por Fernando García Gutiérrez se aprecian en gran parte de las obras de la 
colección. La primera sala tiene como pieza central un gran tapiz, de 3,25 m. 
de ancho y casi dos metros de altura, confeccionado en Pekín durante la dinas-
tía Qing (1644-1912), posiblemente a principios del siglo XIX, cuyo diseño, 
en tono grises, azules y amarillos, ejemplifica esa tendencia “angular” de los 
diseños chinos. El tapiz, que nos remite a la importancia de la Ruta de la Seda, 
es un compendio de algunos de los temas más frecuentes de la iconografía 
china, como el dragón con la perla de la inmortalidad y los ocho emblemas 
del budismo (ruega, concha, parasol, dosel, loto, jarra, peces y nudo infinito). 
Los materiales, formatos, estilos formales y significado iconográfico del arte 
oriental muestran grandes diferencias respecto al arte occidental.
8 Ibidem.
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3.1.2.	 Suntuosidad de los bronces

	 Este tapiz está custodiado por dos llamativos pebeteros de bronce de 
tamaño medio, 56 cm. de altura, que representan dos dragones de tipo Luduan. 
Esta disposición es un acierto expositivo y ofrece en la primera sala un aspecto 
solemne en la que se refleja también cierta tendencia hacia la simetría propia 
del arte chino. Otros bronces más pequeños, una copa ku de 28 cm. y un reci-
piente para alimentos kuei de 34 cm., también están datados en el siglo XIX, 
pero sus formas presentan un arcaísmo clásico que combina una elegancia vir-
tuosismo técnico y un riguroso tono ritual, pues este tipo de piezas era emplea-
das para los ritos funerarios y las ofrendas a los difuntos. Todos estos objetos 
remiten a las tipologías de bronces rituales que aparecen ya desde los más 
antiguos períodos históricos de China, las dinastías Shang (1766 a.C -1122 
a.C) y Zhou (1122 aC.-249 a.C), época en las que se fijaron las tipologías que 
establecieron los modelos clásicos. Los bronces de la colección, aunque sean 
del siglo XIX, mantienen el aura de los antiguos objetos rituales chinos. 

3.1.3.	 Platería china

	 También del siglo XIX, hay una curiosa parte de la colección com-
puesta por un conjunto unitario de 60 piezas de platería china del siglo XIX 
de gran virtuosismo y que llegaron a Fernando García Gutiérrez gracias a una 
donación en Andalucía. Estas piezas, que bien merecen un estudio individua-
lizado, presentan un amplio repertorio iconográfico de motivos chinos. En mi 
opinión este es un ejemplo de una parte de la colección que refleja la hetero-
geneidad de las piezas que recibió Fernando García Gutiérrez y que aceptó por 
su valor, aunque se alejaban un poco del discurso didáctico que impuso en la 
exhibición permanente y, por su elevado número, producen cierto desequili-
brio.

3.1.4 Escultura budista

	 Dentro del tono didáctico que impregna el proyecto de la colección, 
la importancia de las religiones en el arte oriental fue un tema que interesó a 
Fernando García Gutiérrez por su doble condición de historiador del arte y sa-
cerdote. Una parte destacable de la colección china son las esculturas budistas, 
que, en palabras del propio Fernando García Gutiérrez, son “unas esculturas 
más lineales y espiritualizadas que las del arte indio, de donde recibió su inspi-
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ración en la expresión de la ideología budista.”9 Una de las piezas más impor-
tantes es una cabeza de bodhisattva, de 46 cm. de altura, datada por Fernando 
García Gutiérrez a final del siglo XVI o comienzos del siglo XVII, esto es, en 
la etapa final de la dinastía Ming (1368-1644). El hecho de que solamente se 
conserve la cabeza impide clasificar con exactitud la iconografía de la talla, 
pero muy posiblemente se trate del bodhisattva de la compasión, conocido 
en sánscrito por el nombre de Avalokiteśvara y que en China se conoce como 
Guanyin, mientras que en Japón se llama Kannon. Esta importante divinidad 
del budismo de Asia Oriental aparece representada en la colección en otras 
esculturas de gran interés inconográfico y realizadas con técnicas artísticas 
muy diferentes. Es el caso de la fundición en bronce de una escultura del siglo 
XVIII, de 33 cm. de altura, en la que Guanyin aparece sentada con multitud 
de brazos, un conjunto de ocho pares extra. Otras esculturas de la colección 
son dos tallas en madera de Guanyin con unos rasgos marcadamente femeni-
nos, como es habitual representar a este bodhisattva en Asia Oriental. Una de 
finales del siglo XVII, más delicada en su ejecución y de gran tamaño, 130 
cm. de altura, tiene una dinámica composición y lleva en su mano una cesta 
de pescar. La otra talla, más rotunda, de 38 cm. de altura, está realizada en 
ébano y se data en el siglo XIX. En ella aparece Guanyin sobre un gran pez, 
en su advocación de protectora de los pescadores. Aunque Fernando García 
Gutiérrez consideraba esta talla como una representación de Ebisu, uno de los 
Siete dioses de la buena fortuna, creemos que en realidad se trata de Guanyin, 
cuya iconografía sobre una gran carpa está muy extendida en el arte oriental.

3.1.6. Pintura, naturaleza y taoísmo 

	 Asimismo, la relación de la religión taoísta en la gran tradición de la 
pintura china está bien representada en la colección con varias pinturas. Son 
grandes rollos para ser colgados, que, en algunos casos, por motivo de un mal 
estado de conservación y para facilitar su exhibición, fueron recortados de su 
montaje original para ser enmarcados. El propio Fernando García Gutiérrez 
reconocía como un mal menor esta solución, que impide apreciar la forma de 
los rollos, si bien no afecta a la contemplación alargada de las composiciones. 
La pintura china más valorada por el coleccionista es la titulada Pintura con 
aves del paraíso y flores, muy representativa de la pintura “de flores y pája-
ros”, huaniao hua en chino, propia de la pintura clásica oficial china. Por su 
importancia en la colección, esta pintura se escogió como portada del primer 
9 Ibidem.
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catálogo de la colección en 2002. Este género huaniao hua estaba considerado 
como culto y se valoraba por encima de la pintura de figuras. En este caso, 
lejos de cualquier idealización, se representa cada especie de pájaros y flores 
con un estilo naturalista, o estilo xiesheng. Pintura con aves del paraíso y 
flores, de gran calidad y colorido, está datada en el siglo XVI y se atribuye 
por la firma al pintor Zhou Zhimian, de la dinastía Ming, activo entre los años 
1542 y 1606, cuyo estilo es parecido al del pintor cortesano Bian Jingzhao 
(1355-1428). La transcripción fonética que aparece en el catálogo publicado 
es “Chou Chimian”10 (Chou Chih-mien), pero sería conveniente su revisión ya 
que esta grafía es inusual y en los museos y la bibliografía siempre se emplea 
el nombre de Zhou Zhimian, artista del que existen pocos datos biográficos, 
como su nacimiento Changshu, en la provincia de Jiangsu y que desarrolló 
su actividad profesional en Suzhou, siendo su especialización el género de 
escenas de la naturaleza.11 La pintura presenta a una pareja de aves del paraíso 
rodeados de parejas de otras especies de pájaros entre peonías y otras flores. 
Está realizada en un estilo academicista, con un soberbio dibujo y una comple-
ja composición. El poema que acompaña la escena: “El país es como el color 
de la mañana o la alegría que da el licor; por la noche se llena de fragancia ce-
lestial y se tiñe como un vestido” se interpreta como un canto a la prosperidad 
de China.12 Como señala en el catálogo de la colección Fernando García Gu-
tiérrez, “otra característica del arte chino es tomar a la naturaleza como fuente 
constante de inspiración.”13 Este género, así como el paisaje, reflejan la gran 
influencia que el taoísmo a tenido en la estética de China y, por su expansión, 
en todo el arte de Asia Oriental. 
	 La pintura taoísta, desde la época de la dinastía Song del Sur (1127-
1279) se desprende del color y con la técnica de la pintura a la tinta logra 
paisajes de gran misticismo que influyeron decisivamente en la estética zen, 
como se aprecia en Paisaje marino entre la niebla, con una roca y un pino, 
de finales del siglo XVIII. En otras pinturas chinas de la colección se aprecia 
el desarrollo de este arte durante la dinastía Qing (1644-1912) bajo la domi-
nación manchú, que en líneas generales supuso una continuidad respecto a la 
dinastía anterior, si bien muchos artistas e intelectuales se resistieron a poner-
se al servicio de los invasores y se dispersaron por el sur del país, lejos de la 
corte imperial. Durante este período también se hicieron numerosas copias 
de pinturas anteriores, tradición permanente en el arte chino. En el catálogo 
10 García Gutiérrez, Catálogo de la Colección de Arte Oriental… op. cit., pp. 22.
11 Xiangping Li, Flower and bird Painting in Ancient China, China Intercontinental Press,  Pekín, 2007.
12 García Gutiérrez, Catálogo de la Colección de Arte Oriental… op. cit., pp. 22.
13 Ibidem, pp. 7.
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estas pinturas tienen el título genérico de Escena del paraíso de los inmorta-
les chinos y hay una de Shu-Nian datada en 1796 que es copia de un original 
de la dinastía Yuan (1279-1368), otras de Chien-Hwei, de Koo Cheng-Lung 
y de Chien-Fong, todas ellas del siglo XVIII y merecedoras de un estudio 
monográfico exhaustivo. El tema de los Inmortales no solamente es un tema 
propio de la iconografía pictórica y en muchas manifestaciones artísticas es 
un motivo frecuente, tal como vemos en una exquisita talla de marfil, de 33 
cm., datada en el siglo XVIII, o quizá algo posterior. Todas estas composicio-
nes son una invitación a la comunión mística con la Naturaleza siguiendo los 
ideales taoístas para obtener la Inmortalidad. Son pinturas con una dimensión 
espiritual, como bien explica la inscripción de la última pintura: “Quien quie-
re acercase a la verdadera pintura, tiene que acercase a su mismo corazón.”14 
Esta orientación tiene también la poesía clásica china, en especial la de los 
poetas de la dinastía Tang (618-907), encabezados por Li Bai (701-762), quien 
aparece representado en una moderna cerámica esmaltada de la colección. 

3.1.7. Retratos imperiales

	 Otras tres pinturas de la colección, los retratos de personajes de la 
corte imperial de la dinastía Qing (1644-1912), se aproximan más a la concep-
ción pictórica occidental por su planteamiento como exaltación del poder del 
dirigente político representado. En este caso, aunque las pinturas están en mal 
estado de conservación, permiten apreciar perfectamente las características 
de este género, que presenta un gran realismo en los rostros y una minuciosa 
descripción de las vestimentas, adornadas con ricos bordados de dragones. 
Estas pinturas, además de su interés artístico, tiene un gran valor didáctico 
para contextualizar las piezas de la colección en la China Imperial.

3.1.8. Virtuosismo y exotismo

	 El arte chino ha sido ampliamente coleccionado en Europa, sobre 
todo desde el éxito de las porcelanas blancas y azules en la Edad Moderna. 
Este gusto por lo exótico, que originó el fenómeno de las chinoiseries, se basó 
en la fascinación por las escenas chinas y sus ricos motivos decorativos, que 
se conocieron gracias a la llegada a Europa de objetos suntuosos y realizados 
con un gran virtuosismo técnico, como las tallas de marfiles, las lacas, las 
porcelanas, etc. Quizá lo más característico de estas piezas era la presencia 
14 Ibidem, pp. 27.
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de escenas con personajes chinos, cuyas vestimentas y aspectos resultaban 
exóticamente decorativos. Esta moda se extendió desde el siglo XVII hasta 
comienzos del siglo XX. En la colección de la Real Academia de Bellas Artes 
encontramos varias piezas de este tipo del siglo XVIII y XIX, como un cela-
dón, una porcelana de Cantón, un cuatro bandejas lacadas en rojo y una snuff 
bottle de marfil para el tabaco en polvo, un tipo de objeto que ha tenido en 
Occidente un coleccionismo especializado.15 Un jarrón de 35 cm. considerado 
en el catálogo publicado como una pieza de Satsuma (Japón) es, en realidad, 
una producción china, de los últimos años del siglo XIX o primeros del siglo 
XX, que imitaba el estilo de Satsuma. Esta pieza tiene como decoración, en 
vivos colores, unos generales chinos, y presenta también una característica 
ornamentación de color marrón en relieve que distingue a este tipo de manu-
facturas elaboradas en China . 

3.1.9. Piedras inmortales

	 Finalmente, destacan el la colección un conjunto de tallas en piedras 
duras que se datan en el siglo XIX, las cuales, como los bronces, nos remontan 
a los albores del arte chino, donde siempre ha habido una gran predilección 
por el jade y otras piedras que simbolizan la inmortalidad. Al principio, este 
tipo de piezas tenían unos diseños geométricos, como el bi circular, pero a 
lo largo del tiempo, con la mejora en las herramientas, hubo una tendencia a 
multiplicar el repertorio de temas, siempre con una gran imaginación y virtuo-
sismo técnico. Estas piezas, que no superan los 20 cm. de altura, representa 
tanto divinidades chinas, como animales y objetos diversos. Una pieza singu-
lar es, sin duda, un disco de una veta de mármol de la región de Ranki en la 
que aparece, de forma natural, la silueta de un monte entre la niebla, con un 
gran valor pictórico. 

3.1.10. Conclusiones sobre la sección de arte chino

	 De este conjunto de 103 piezas de arte chino, subrayamos la impor-
tancia del grupo de esculturas budistas y pinturas taoístas de la colección, por 
ser muy representativas de la evolución histórica del arte de Asia Oriental y 
también por su valor intrínseco como obras de arte que reflejan magníficamen-
te el pensamiento y la religión de China. La presencia en la colección de sedas, 
bronces, jades, porcelanas, lacas y marfiles permiten desplegar un abanico de 
15 Perry, Lilla S., Chinese Snuff Bottles: The Adventures and Studies of a Colletor, Tuttle Publishing, Rutland, 2012. 
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las principales manifestaciones artísticas en la que los artistas y artesanos chi-
nos destacaron por su sentido decorativista y su gran virtuosismo técnico. La 
colección china, por contraste, es también desde el punto de vista pedagógico 
muy intersante para explicar la otra parte japonesa, en el sentido de que el arte 
japonés parte en ocasiones de unos mismos principios que el arte chino, si 
bien alcanzó un arte con características propias y singulares, que se diferencia 
del arte chino. Otras interesantes piezas, como los retratos imperiales, tienen 
el valor de remitirnos a la institución política que dirigió China a lo largo de 
su historia hasta la República. La China moderna, la de la República y la de la 
posterior República Popular China, no hay testimonios en la colección, orien-
tada hacia la China Imperial y su arte tradicional. 

3.2. La colección de arte de Japón

	 Debido a la importancia de Japón en la vida de Fernando García Gu-
tiérrez, tanto en el plano académico, religioso y vital, es lógico que su colec-
ción estuviera dedicada al arte que tanto admiró y sobre el que tanto escribió 
a lo largo de su vida. En este sentido, hemos de subrayar que la actividad do-
cente e investigadora de Fernando García Gutiérrez siempre estuvo orientada 
al arte japonés, no al chino. En tanto que esta colección tiene como principal 
rasgo distintivo la gran especialización de su propietario, la parte japonesa 
presenta un interés excepcional. Como en el caso de China, no hay una selec-
ción de piezas que permita abordar el estudio de todo el arte nipón desde la 
prehistoria a nuestros días. La mayor parte de las piezas de la colección son 
de los períodos Edo (1615-1868) y Meiji (1868-1912), sin que tampoco falten 
piezas más recientes, sobre todo cerámicas y lacas, que le regalaron en Japón 
a Fernando García Gutiérrez y que las incluyó en su colección no como piezas 
antiguas, sino como muestra de la pervivencia de las técnicas tradicionales en 
el siglo XX. En conjunto, esta sección tiene también un carácter muy didác-
tico y contiene obras que sirven para hacer un recorrido por los principales 
temas y registros estéticos del arte japonés. 

3.2.1. La caligrafía

	 Como hemos indicado, muchos elementos del arte japonés provienen 
de la civilización china. De hecho, esto es palpable en las llamadas “artes del 
pincel”, esto es, la caligrafía y la pintura derivada del gestualismo y movi-
mientos de los trazos elementales de la escritura. La caligrafía es un arte olvi-
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dada en los museos de Bellas Artes en Occidente, pero en Asia Oriental tienen 
una importancia semejante a la que pueda tener la propia pintura. Desde esta 
perspectiva, resulta lógica la presencia en esta colección de caligrafías japone-
sas. En concreto hay dos caligrafías antiguas del período Edo (1615-1868) que 
se datan en el siglo XVIII y que están relacionadas con la estética del zen. Una 
de ellas está realizada por Ohashi Choan para una casa de té, donde predomina 
siempre una decoración sobria con temas naturales. En cuatro columnas de 
diez caracteres cada una, el poema describe la belleza humilde de las chozas 
del campo en la primavera, con una idílica relación de elementos propios de 
esta estación, interrumpida al final con el recuerdo de los recaudadores de 
impuestos. La otra, montada en rollo vertical o kakejiku, fue escrita en dos 
columnas por Mugai Roa y versa sobre un peregrinaje espiritual por la ribera 
de un río bajo la luz de la luna en búsqueda de un maestro. 

3.2.2. La religión budista

	 Además de la escritura china, en el período Asuka (552-710) se asentó 
en Japón el budismo, que, tras un tiempo de consolidación y gracias al apoyo 
de la corte imperial, convivió con el sintoísmo autóctono en armonía y con-
vivencia. La llegada del budismo tuvo un gran impacto en las artes de Japón. 
En un primer momento, hasta el período Heian (794-1185), la dependencia 
religiosa y artística de China y de Corea fue muy importante. Con el paso de 
los siglos y gracias a su desarrollo histórico sin sufrir invasiones exteriores, 
Japón no solo conservó los estilos artísticos budistas clásicos, sino que los 
desarrolló, como en ningún otro lugar del mundo dándole unas características 
propias. Esta capacidad de Japón para tomar elementos exteriores y asimilar-
los para enriquecer la propia cultura.
	 El budismo es tan importante en el desarrollo del arte japonés como 
lo pueda ser el cristianismo para el arte europeo. A lo largo toda su trayectoria 
como estudioso del arte japonés, Fernando García Gutiérrez dedicó numero-
sos escritos al arte budista, que son también uno de los ejes de sus obras ge-
nerales. Si pudiéramos destacar un par de libros de Fernando García Gutiérrez 
como más representativos del autor, sin duda, serían El zen y el arte japonés 
(1998) y Sobre budismo y estética de Japón (2011).16 En su colección también 
se refleja este profundo interés por el budismo japonés. Muchas piezas de la 
colección japonesa se relacionan bien con la parte china, por el nexo de unión 
16 García Gutiérrez, Fernando , El zen y el arte japonés, Guadalquivir, Sevilla, 1998 y García Gutiérrez, Fernando, Sobre 
budismo y estética de Japón, Videal Impresores, Sevilla, 2011.
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con el budismo. En el apartado escultórico no hay muchas obras. Destaca un 
gran altar budista o butsudan del siglo XIX, de 120 cm. de altura. Se trata de 
una especie de pequeño armario lacado en negro, decorado con la técnica ma-
ki-e, esto es, polvo de oro y con apliques de bronce dorado, que en su interior 
custodia una pequeña escultura de madera dorada de Buda sentado en posi-
ción de flor de loto, franqueado por dos bosatsu o bodhissatvas que están de 
pie. El altar sirve para conservar las tablillas funerarias en las que se inscriben 
los nombres de los difuntos de la familia. El cabeza de la familia o clan (ie) es 
el responsable de los cultos funerarios, que en Japón siguen el ritual budista. 
Es una pieza de gran calidad y muy representativa de la vida religiosa en el Ja-
pón tradicional. Es significativo el hecho de que esta pequeña figura de Buda 
sea la única de la colección, quizá por el recelo de los donantes a regalar a un 
sacerdote jesuita una imagen de un dios distinto al cristiano. 

3.2.3. La pintura budista y zen

	 Por el contrario, la figura del bodhissatva Kannon (Guanyin, en chi-
no) aparece muy bien representada en la colección, pues en la sección ja-
ponesa hay una pintura con su representación en un rollo kakejiku del siglo 
XIX. Kannon es un bosatsu, un ser que habiendo alcanzado la salvación y la 
iluminación ha decidido por su compasión quedarse en este mundo para ayu-
dar a los demás a alcanzar la naturaleza de Buda. En esta ocasión, elevándose 
sobre un paisaje sagrado, lleva en su mano una cesta con un pescado, alusión 
a la gran devoción entre los pescadores y marineros de Japón como divinidad 
protectora ante tormentas, naufragios y otras catástrofes propias de los vio-
lentos vientos de la región. Su imagen, no obstante, no es la propia de alguien 
dedicado a la pesca, sino que viste ropajes lujosos y ornamentos propios de un 
príncipe indio, como es habitual en los bosatsu. La representación de Kannon 
tuvo una interesante evolución desde la India a Japón, ya que a medida que 
su culto se asentó en Asia Oriental se fue feminizando hasta acabar siendo 
considerada una divinidad con apariencia de mujer. Por esta razón, así como 
por su vinculación con la bondad, la compasión y la misericordia, cuando el 
cristianismo fue prohibido en Japón en el siglo XVII y aumentaron las perse-
cuciones, los llamados “cristianos ocultos” japoneses reutilizaron las pinturas 
de Kannon para representar a la Virgen María. Personalmente, pienso que, 
por esta razón, Fernando García Gutiérrez siempre tuvo mucho interés por las 
representaciones de Kannon, que por otra parte es una de las divinidades más 
importantes del arte budista japonés. Fernando García Gutiérrez escribió nu-
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merosos escritos sobre la presencia del arte cristiano en Asia, un tema del que 
era gran especialista. Estos textos fueron publicados muchas veces en presti-
giosas revistas como Ars Sacra,  Laboratorio de Arte y Temas de estética y 
arte y constituyeron la base de uno de sus últimos libros,  Panorama del arte 
actual cristiano en India, China y Japón (2015).17 Por su condición de misio-
nero jesuita y por la gran importancia de esta orden en la primera evangeliza-
ción de Japón, el primitivo arte Namban propio del Siglo Cristiano en Japón 
fue también otro de sus temas predilectos de investigación, dando a conocer 
este tipo de arte en España en artículos muchos publicado en Boletín de Bellas 
Artes y Temas de Estética y Arte, así como en destacadas publicaciones, como 
el catálogo de la emblemática exposición Lacas Namban. Huellas de Japón 
en España (2013) que comisarió la gran especialista Yayoi Kawamura, aca-
démica correspondiente de la Real Academia de Bellas Artes de Santa Isabel 
de Hungría.18 Aunque sin duda hubiera sido su deseo, en la colección no hay 
ninguna obra Namban, las cuales son raras y muy valiosas.
	 De todas las facetas de la cultura japonesa, Fernando García Gutiérrez 
tenía una inclinación espiritual y estética por el budismo zen, al que conside-
raba más una forma de pensamiento que una religión. Ya hemos destacado su 
gran libro El zen y el arte japonés, que se complementan en su bibliografía 
con numerosos artículos sobre el zen, sobre el arte de los jardines secos, o ka-
resansui, o sobre las artes relacionadas con la ceremonia del té. Son estas ma-
nifestaciones artísticas del zen a las que se refiere Fernando García Gutiérrez 
cuando subraya que: “El arte budista en Japón, por ejemplo, alcanza cotas al-
tísimas en la manifestación de la interioridad: con una economía casi abstracta 
de elementos, sugieren a veces los artistas una serie de valores increíbles”19. 
Renunciamos aquí ha hacer una presentación de zen, para lo cual remitimos a 
los propios libros de Fernando García Gutiérrez, pero debemos mencionar que 
el patriarca budista fundador de los que hoy llamamos zen fue el monje indio 
Bodhidharma, que predicó el budismo en China desde le año 520, creando una 
secta denominada ch’an que posteriormente se extendió por Japón con la de-
nominación Zen, nombre con el que este tipo de budismo es más conocido en 
Occidente. Bodhidharma pasó a conocerse en Japón como Daruma, personaje 
que tiene un gran protagonismo en la pintura zen en la que son muy habituales 
los retratos de los maestros. La icononografía de Daruma consiste en un monje 
17 García Gutiérrez, Fernando, Panorama del arte actual cristiano en India, China y Japón, Videal Impresores, Sevilla, 2015.
18 García Gutiérrez, Fernando,  “La pintura de la escuela Namban en Japón”, en  Kawamura Yayoi (coord.), Lacas Namban. 
Huellas de Japón en España -IV centenario de la Embajada Keicho. Ministerio de Educación, Cultura y Deporte y Fundación 
Japón, Madrid, 2013.
19 García Gutiérrez, “Introducción”, en Catálogo de la Colección de Arte Oriental… op. cit., pp. 8.
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indio con ojos muy abiertos, cejas pobladas y orejas también grandes, vestido 
con hábitos humildes y con gesto de profunda concentración. Los principios 
estéticos zen de sabi, wabi y shibumi, que buscan un aspecto sobrio, austero 
y nada artificial, hacen de estos retratos un manifiesto del arte zen por su gran 
expresividad espiritual. No es casualidad que Fernando García Gutiérrez eli-
giera como portada del último catálogo de la colección el retrato de Daruma 
que forma parte de la misma. Se trata de una pintura de Shunrai del siglo 
XVIII realizada con la técnica a la tinta (suibukuga) y un ligero colorido. Esta 
obra guarda, por su austeridad y simplicidad, una gran relación con el arte 
de dos monjes pintores zen también del período Edo (1615-1868) llamados 
Hakuin (1685-1768) y Sengai (1751-1837), artistas sobre los que Fernando 
García Gutiérrez escribió algunos de sus más importantes artículos20  Por su 
popularidad, la imagen de Daruma acabó convirtiéndose, al margen del arte 
zen, en un icono popular presente en multitud de objetos decorativos y sou-
venirs. Es el caso también de Hotei, otro monje zen que vivió en China hacia 
el siglo X que se representa como un excéntrico gordinflón que viste como un 
vagabundo y lleva un gran saco de tela que según la creencia popular lleva 
infinitas riquezas. Una pequeña escultura en porcelana de Imari de la colec-
ción muestra al sonriente Hotei, símbolo de la felicidad como una de los Siete 
dioses de la fortuna. 

3.2.4. Pintura de paisaje y zen

	 Estas devociones populares se alejan de la esencia del arte zen, que 
además de la austera representación de los grandes maestros también desarro-
lló una concepción metafísica de los paisajes, género principal de la pintura 
zen desde el período Muromachi (1333-1573), como bien apuntó Fernando 
García Gutiérrez en sus primeros escritos en Japón sobre el tema.21 Los pai-
sajes zen no representan lugares geográficos concretos sino que son una re-
presentación el alma del pintor cuando ha comprendido que forma parte del 
universo y que el “yo” es una ilusión. Esta concepción mística del paisaje, en 
la que el hombre se diluye en la Naturaleza formando parte de un Universo 
único, aparece en los paisajes de la colección, todos ellos en formato de rollo 
vertical kakejiku. El más característico es el titulado Paisaje de montañas y 
un río, anónimo de finales del siglo XVIII, totalmente monocromo en la téc-
20 García Gutiérrez, Fernando, “Sengai: Un Monje Pintor de la Secta Budista Zen”, Boletín de la Asociación Española de 
Orientalistas, nº 10, 1974, pp. 133-44; y  “Monk Sengai (1750-1837). An Outstanding Master or Zen Painting in Japan”, en 
International Congress of Orientalist, 29th, París, 1976.
21 García Gutiérrez, Fernando, “Sesshū and his Masters”, Monumenta Nipponica, XVI, 3-4, Tokio, 1961, pp. 221-262.
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nica a la tinta suibokuga, también conocida como sumi-e. En general, esta 
concepción del paisaje tiene una gran deuda con la pintura china de los Bun-
jin-ga o literatos, muy apreciable en otra pintura de finales del siglo XVIII de 
la colección, firmada por Fukuyama, que lleva por título Paisaje con tienda 
de arroz, aunque quizá fuera más acertado llamarla “con choza”, ya que en 
primer término aparece una pequeña cabaña que remite al ideal oriental del 
ermitaño retirado en un bosque. Otro tema frecuente en la pintura zen, como 
metáfora de la fugacidad y variabilidad de la vida, es el paso de las cuatro 
estaciones. En la colección también hay un moderno conjunto de cuatro kake-
jiku que representan con colores suaves los cambios que se suceden en cada 
un de las estaciones en un paisaje montañoso. Estas cuatro punturas, firmadas 
por Koken, son del siglo XX y carecen de la energía espiritual de la pintura 
zen, aunque muestran una gran delicadeza y sensibilidad hacia la belleza de 
la naturaleza.

3.2.5. Máscaras para las danzas y el teatro

	 La estética zen no solo se extendió en la cultura japonesa en las artes 
del pincel, también en su literatura, su jardinería, la ceremonia del té, las artes 
marciales, etc., alcanzando prácticamente a ocupar un lugar central en la idio-
sincrasia del pueblo japonés. Desde el punto de vista de Fernando García Gu-
tiérrez, cuya madurez intelectual coincide con el máximo desarrollo del arte 
abstracto en Occidental, la capacidad de las artes del zen para anticipar la abs-
tracción era un rasgo de modernidad del arte japonés. Minimalismo y la abs-
tracción llegan a un extremo sin parangón en el mundo occidental en las artes 
escénicas gracias al teatro nō (también transcrito como noh), donde hay una 
máxima economía de medios en el escenario y la puesta en escena, al tiempo 
que tiene una gran profundidad espiritual en su conjunto. Como es sabido, en 
este tipo de teatro originado en los siglos XIV y XV, y que hoy esta declarado 
Patrimonio de la Humanidad, el actor principal utiliza para la representación 
máscaras de factura muy realista con los arquetipos de los personajes (dioses, 
guerreros, mujeres, demonios, etc.) de la obra. Publicaciones de finales de los 
años cincuenta revelan el temprano interés de Fernando García Gutiérrez por 
el teatro culto japonés.22 Estas máscaras de danzas y teatro son obras de arte 
magníficas, que además no son nada frecuentes en las colecciones españolas 
de Arte Oriental.23 En la colección de la Real Academia de Bellas Artes se 
22 García Gutiérrez, Fernando, “El No-gaku, teatro clásico japonés”, Sōzō, nº 3, Tokio, 1958.
23 Almazán Tomás, David y Barlés Báguena, Elena, Escenas del Japón: Noh, Kabuki, Prensas de la Universidad de Zaragoza, 
Zaragoza, 2014. Para esta colección la Real Academia prestó algunas de sus máscaras para la exposición.	
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conservan un conjunto de cinco interesantes máscaras teatrales. Su interés no 
reside en su antigüedad, pues son obras de finales del siglo XIX o del siglo 
XX, sino en su variedad. Por una parte, hay una máscara muy característica 
del nō, como es la máscara Hannya, que representa a una mujer convertida 
en demonio por los celos o por su naturaleza maligna. Sin embargo, las otras 
máscaras son propias de las danzas Bugaku y Gigaku que se remontan al siglo 
VII y al nacimiento de las danzas oficiales imperiales, una de las bases de las 
artes escénicas posteriores. 

3.2.6. Las artes de la ceremonia del té

	 Este desarrollo general de la estética zen en Japón era para Fernan-
do Gutiérrez una de las claves del arte japonés, por su aportación hacia una 
orientación minimalista abstracta. En este sentido, señalaba:  “El arte japonés 
coincide en muchos aspectos con el chino; sin embargo, tiene algunas carac-
terísticas peculiares. En general, el arte japonés consigue un grado mayor de 
simplificación, que a veces lo acerca a manifestaciones plenamente abstractas, 
hasta el punto de afirmar que el minimalismo es una de sus notas particula-
res.”24 Un ejemplo magnífico para mostrar esta característica del arte nipón 
es su cerámica, especialmente su cerámica relacionada con la ceremonia del 
té, tema en el que Fernando García Gutiérrez era el mayor experto del país.25  
A él se le debe la mejor exposición sobre arte japonés celebrada en España,  
Momoyama: La Edad de Oro del arte japonés (1994), que tenía como uno de 
los temas principales justamente el arte de la ceremonia del té.26 La cerámica 
es una de las partes más importantes y numerosas de la sección japonesa de 
la colección. Una de las piezas más importantes de la colección es una taza 
para la ceremonia de té o chawan del tipo Aka-Raku, esto es, Raku rojo, del 
siglo XVIII, que sigue el ideal estético del gran maestro de té Sen no Rikyū 
(1522-1591), con un aspecto irregular, aparentemente tosco, pero lleno de shi-
bui, esto es, una estética natural y sin artificio. El alfar de Raku también está 
representada con otro chawan rojo y negro del siglo XX, también de una gran 
modernidad en su concepción abstracta. Más próxima a un informalismo ma-
térico clasificamos a otra excepcional pieza de la colección, un chawan de la 
escuela Shino (provincia de Mino), también del siglo XX. La pieza tiene un 
24 García Gutiérrez, “Introducción”, en Catálogo de la Colección de Arte Oriental… op. cit., pp. 7-8.
25 Además de sus libros generales, donde siempre incluyó la cerámica de la ceremonia del té como una de las artes mayores 
de Japón, numerosos textos suyos han sido decisivo para difundir en España la ceremonia del té: “El arte del Té en Japón”, 
Laboratorio de Arte, nº 10, Sevilla, 1997,  pp. 195-210 y El jardín y la casa de té”, en Gras Balaguer, Menene (ed.), El jardín 
japonés. Qué es y no es la espacialidad y temporalidad del paisaje, Barcelona, Técnos, 2015, pp. 249-260.
26 Momoyama: La Edad de Oro del arte japonés, Editorial del Ministerio de Cultura, Madrid, 1994.
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craquelado irregular de grueso esmalte blanco de gran belleza. Otro chawan 
del mismo alfar y cronología presenta sobre el fondo blanco unas pinceladas 
muy esquemáticas en forma de una planta silvestre, que en conjunto confor-
man una pieza de gran simplicidad y elegancia. De alfares desconocidos son 
dos tazas en colores azulados. Por su afición al arte de la ceremonia del té, va-
rias personas regalaron a Fernando García Gutiérrez en Japón varias cerámi-
cas contemporáneas que forman parte de la colección, como un juego de cinco 
tazas adornadas con trazos caligráficos (viento, lluvia, flor, luna y nube), así 
como botellas y pequeños recipientes. Otras piezas como un jarrón para flores 
del ikebana (arreglo floral japonés) también abogan por una estética austera y 
simple, como podemos ver en un florero kabin de 25 cm. de altura de confec-
ción moderna. Recordemos que, en su etapa japonesa en los años 50, Fernan-
do García Gutiérrez había tomado clases de ikebana y que, por lo tanto, tuvo 
conocimientos teóricos y prácticos. Generalmente, este tipo de objetos para la 
ceremonia del té, de unos 11 o 12 cm. de ancho, son las piezas en las que los 
ceramistas japoneses recrea mejor las características estéticas abstractas del 
zen, pero la misma sobriedad presentan otras piezas como una pequeña copa 
de vino de arroz (sake) o sakazuki de 6 cm. de diámetro y un irregular plano 
de 18,5 cm. de diámetro de Seto, uno de los más antiguos hornos de Japón. 
Algunas piezas modernas, como un plano anónimo dentro de la estética Min-
gei (recuperación artesanal de los valores estéticos de las artes populares), son 
un testimonio de la pervivencia durante siglos de los valores estéticos del zen.

3.2.7. Cerámica decorativista

	 El arte japonés tiene la particularidad de presentar, incluso en un mis-
mo período histórico, manifestaciones artísticas con unos principios estéticos 
muy diferentes. En el caso de la cerámica, el conjunto de piezas que compone 
la colección de la Rea Academia de Bellas Artes ejemplifica bien las polarida-
des estéticas del arte nipón. Frente a la austeridad decorativa de piezas que he-
mos destacados al comentar los cuencos para la ceremonia del té, hay también 
una selecta muestra de piezas que destacan justamente por su preciosismo y 
su decorativismo, característica esta última también esencial en buena parte 
de las corrientes artísticas japonesas. En el período Edo (1615-1868) surgió 
en Kioto una escuela artística que recibe le nombre de Rimpa que se carac-
teriza por su tendencia decorativista. La influencia de esta escuela en todo el 
arte japonés es notable, con el valor añadido de ser una creación totalmente 
japonesa, sin préstamos continentales. Fernando García Gutiérrez en sus con-
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ferencias manifestó su predilección por esta escuela y su deseo de organizar 
una exposición de pintura Rimpa, aunque lamentablemente tipo de obras son 
muy escasas en España. En sus propias palabras: “En el período Edo (1615-
1868), se puso de manifiesto la creatividad del arte japonés, por ejemplo, en 
las escuelas pictóricas que surgieron entonces que muestran una enorme origi-
nalidad: la escuela decorativa Rimpa.”27  En la colección de la Real Academia 
de Bellas Artes destaca un chawan para la ceremonia del té, ya del siglo XX, 
con cierta afinidad con la cerámica de Ōgata Kenzan (1663-1743) destacado 
ceramista y calígrafo de esta escuela. La combinación de caligrafías en la 
decoración en fondos en forma de abanicos de un juego de té, también tiene 
ciertas reminiscencias al estilo decorativo. En esta línea, hay un abanico en la 
colección decorado con monedas y flores en toda su superficie. Esta capacidad 
de sorpresa y de combinaciones ingeniosas son una muestra de la expansión 
de los principios de la escuela decorativista a todas las artes de Japón.
	 Otras cerámicas no se relacionan con la escuela Rimpa, sino que pre-
sentan las características del refinamiento ornamental de la cerámica nipona 
con más decoración esmaltada, algunas de ellas con relación con la prestigiosa 
porcelana china. El tipo de porcelana más lujoso y sofisticado de Japón es 
el llamado Nabeshima, un tipo de porcelana de Arita de gran calidad cuya 
producción se remonta al siglo XVIII. La porcelana de Nabeshima, presenta 
sobre fondos blancos complejos diseños, generalmente de plantas y flores, 
dispuestos en composiciones muy armónicas y de rico colorido. La precisión 
de su dibujo y la fineza de sus esmaltes son sus principales características, 
capaces de competir con la mejor porcelana china. En la colección se conser-
va un plato de 20 cm. de diámetro y un juego de té compuesto por una tetera 
y una taza con tapa. En todos los casos la decoración está protagonizada por 
peonías. 

3.2.8. Arte de exportación

	 La porcelana de Kutani, propia inicialmente de los hornos de Seto, 
presenta un rico colorido y una profusión ornamental que siempre la ha hecho 
muy apreciada. Un pequeño jarrón de Kutani, de 24 cm. de altura, cuya fecha 
quizá haya que retrasar al siglo XIX, presenta una triple decoración de un 
martín pescador, un paisaje y un sabio chino con su discípulo bajo un arce. 
La cerámica de Kutani tuvo en el siglo XIX una gran producción destinada a 
la exportación y es, junto con la de Satsuma, muy común en las colecciones 
27 García Gutiérrez, “Introducción”, en Catálogo de la Colección de Arte Oriental… op. cit., pp. 8.
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nacionales. También en la era Meiji (1868-1912) consideramos que debe cla-
sificarse un hermoso plato de 37 cm. de porcelana de Imari decorado en rojo 
y oro, que presenta una decoración de flores y pájaros. Otra cerámica de gran 
éxito comercial es la cerámica de Satsuma, que se exportó masivamente en la 
era Meiji. En la colección hay un jarrón de 37 cm. con el tipo de decoración 
kiran yaki, en la que predomina el dorado, que tiene como motivo ornamental 
un grupo de divinidades budistas. Se trata de una obra de calidad que mues-
tra cierto abigarramiento ornamental que gustaba mucho a la burguesía de-
cimonónica.28 Por otra parte, también hay un juego de té de finales del siglo 
XIX o principios del XX es muy representativo del arte de exportación de la 
era Meiji, como se aprecia en la selección de temas (mujeres en kimono en 
bellos paisajes) y en las propias tipologías, con asa en la taza. Un repertorio 
semejante aparece en otra obra de exportación de la era Meiji (1686-1912) 
de la colección, Paisaje con casas y figuras, un panel pintado y decorado con 
incrustaciones de nácar, que presenta una aldea atravesada por un río, rodeada 
de montañas y pinos, por cuyas calles pasean un grupo de geishas añadidas a 
modo de collage.

3.2.9. El arte de laca

	 La sección de lacas urushi, un arte en el que Japón ha alcanzado un 
grado de calidad inigualable, encontramos con un conjunto de piezas que no 
tienen una gran antigüedad, todas fueron creadas en el siglo XX, pero que son 
muy representativos de valor de las lacas en la cultura japonesa. Por una parte, 
los objetos lacados eran objetos de uso, muchas veces utilizados como vaji-
llas. Por otra parte, al pueblo japonés le ha gustado unir arte y vida cotidiana 
y es en este tipo de objetos donde el talento de los artistas y artesanos nipones 
ha alcanzado cotas más altas de creatividad y elegancia. Asimismo, la decora-
ción de estos objetos es fastuosa y puede ser pictórica pero que generalmente 
recurre al polvo de oro aplicado junto a la laca. Los colores predilectos para 
los fondos son el rojo aka o negro kuro. Un pequeño plato rojo de 12,5 cm. 
de diámetro presenta como decoración pictórica un conjunto de tres sencillas 
flores. Tres pequeñas bandejas de distintos tamaños también están realizadas 
en laca roja, pero esta vez los motivos florales están tallados y presentan una 
decoración incisa en el que las sombras acentúan los márgenes de los diseños. 
Otras dos bellas bandejas ovaladas y una en forma de abanico tienen el fondo 
negro, sobre cuyo brillo destacan los motivos naturales muy sencillos, como 
28 Otro jarrón que aparece en el catálogo como Satsuma es en realidad una pieza china.
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unas briznas de hierba o unas hojas de gingko. La decoración en las lacas ne-
gras se realiza generalmente con la técnica maki-e y sus múltiples variantes, 
que consisten en pulverizar oro, y otros metales, sobre la laca aún húmeda. La 
máxima delicadeza de estos motivos puede apreciarse en una pequeña caja de 
29 cm. decorada con dos grullas en vuelo. Quizá las piezas más interesantes 
de la colección de la Real Academia de Bellas Artes sean dos juegos, de cinco 
cuencos cada uno con su tapa, lacados en negro y decorados con la técni-
ca maki-e con motivos florales y vegetales. Estas piezas, que fueron creadas 
como vajillas para ser utilizadas. Tenían en principio un alto precio, por ser 
piezas que se realizan durante mucho tiempo en un proceso muy delicado y 
porque luego duran toda la vida, pero podían tenerlas las familias medias, no 
solamente la nobleza. 

3.2.10. Las estampas ukiyo-e

	 La sociedad japonesa ha estado profundamente estratificada y sobre 
todo desde el período Edo (1615-1868) se establecieron unos grupos sociales 
cerrados, encabezados por los guerreros samuráis y seguidos por los campe-
sinos, los artesanos, los comerciantes y resto de profesiones menos dignas. 
Había un arte de las élites y otro, si se quiere, para las clases medias urbanas 
o lo que en la época se denominaba chōnin. Esta gente tenía sus propias di-
versiones y su propia cultura, la cultura ukiyo o del mundo flotante. Fernando 
García Gutiérrez siempre destacó a importancia de este arte popular japonés, 
que tiene su máxima expresión en el grabado ukiyo-e (escenas del mundo 
flotante).29 Debido a la presencia de estas estampas japonesas en algunas co-
lecciones en España,30 Fernando García Gutiérrez ha publicado algunos estu-
dios.31 Además, debido a la gran influencia de estas estampas en el fenómeno 
del Japonismo, Fernando García Gutiérrez también destacó su importancia en 
el arte occidental desde mediados del siglo XX.32 Gracias a la generosidad de 
Fernando García Gutiérrez tuve el honor de estudiar la colección de estampas 
y publicar en 2013, en Temas de estética y arte, un extenso artículo en el que 
catalogo y describo la sección de estampas japonesas de la colección.33 Me 
29 Almazán Tomás, David, “¿El ukiyo-e desde la perspectiva de la cultura de masas”, en ¿Qué es Japón?, Universidad de 
Extremadura, Cáceres, 2009, pp. 537- 556.
30  Almazán Tomás, David y Barlés Báguena, Elena, “El arte japonés en España: Estudios y exposiciones sobre la Escuela 
Ukiyo-e, la imagen del mundo flotante”, en El arte foráneo en España: Presencia e influencia, Madrid, C.S.I.C., Instituto de 
Historia, Madrid, 2005, pp. 539- 560.
31 García Gutiérrez, Fernando, “Colección de grabados japoneses en la Abadía de Monserrat”, Boletín de Bellas Artes, nº 30, 
2002, pp. 131-146
32 García Gutiérrez, Fernando,  Japón y Occidente. Influencias recíprocas en el arte, Guadalquivir, Sevilla, 1990.
33 Almazán Tomás, David, “El grabado japonés ukiyo-e. La colección de Arte Oriental de la Real Academia de Bellas Artes 
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permito resumir a continuación los datos más importantes de la colección, que 
presenta un conjunto de trece obras muy significativas del arte del ukiyo-e por 
sus características editoriales, autoría y temática, englobándose en una cro-
nología relativamente tardía, de mediados del siglo XIX, en las postrimerías 
del periodo Edo (1868-1912), hasta el final de la era Meiji (1868-1912). La 
obra de más antigüedad de la colección es una hoja de un libro ilustrado que 
en varias ocasiones se ha presentado erróneamente como del célebre Hokusai 
Manga, pero que hemos atribuido a Kitao Masayoshi (1764-1824), quien tam-
bién utilizó el nombre artístico de Kuwagata Keisai,  A finales del siglo XVIII, 
Masayoshi publicó un importante manual, que sirvió de inspiración a Hokusai 
en su posterior Manga, en estilo pictórico abreviado (ryakuga-shiki). Su título 
es Shoshoku ekagami, también conocido como Shoshoku gakan, y consiste en 
un compendio de temas japoneses. Fue editado en Tokio en 1794 por el editor 
Kashiwabaraya Yozaemon. La hoja de la colección proviene de una versión 
realizada en el siglo XIX que reinterpreta Shoshoku ekagami.  En la hoja apa-
recen tres personajes en tres escenas independientes: el sabio inmortal taoísta 
Huang Chuping (Wong Cho Ping), el gran poeta clásico Li Bai y un personaje 
mítio llamado Xing-xing (Shaja en japonés). 
	 El resto de las estampas presentan ya la habitual presentación de 
las estampas nishikie (xilografías en color) del formato ōban (unos 36 cm. 
de altura por 25 cm. de ancho) y fueron publicadas por distintos editores de 
Edo (Tokio). El autor con más obras en la colección es Utagawa Kunisada  
(1786-1865), también conocido como Toyokuni III,34 nombre que aparece en 
las firmas de las estampas aquí presentes y pertenecen al género yakusha-e o 
escenas teatrales de kabuki. Una representa al actor Ichikawa Danjuro VIII 
(1823-1854) interpretando a Koyamada Taro Taka’ie y formaba parte izquier-
da de un díptico editado por Honya Naoshichi entre 1847 y 1850. Otra estam-
pa de Kunisada, editada entre 1849 y 1850 por Kobayashi Taijiro representa el 
drama Meiboku Sendai Hagi, y muestra a su protagonista femenina, llamada 
Masaoka. La tercera de las estampas de Kunisada, de 1860, formaba parte 
originalmente de un tríptico editado por Shimizuya Tsunejira con una esce-
na del drama Choshin akatsuki nagori, protagonizado por el personaje Onzo 
shi Ushiwaka, que es el nombre de niño del samurái Minamoto Yoshitsune 
(1159-1189), el gran héroe épico medieval, que interpretó el actor Nakamura 
Fukusuke (1831-1889). Un última estampa de Kunisada, también de 1860, 
pertenece a otro género, el bijinga o mujeres hermosas y fue editada por Sa-
Santa Isabel de Hungría en Sevilla”, Temas de estética y arte, nº 27, 2013, pp. 85-120.
34  Almazán Tomás, David, “Utagawa Kunisada (1786-1865) y la serie Mitate rokkasen (1858)”, Artigrama, nº 24, 2010, pp. 
757-774.
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noya Kihei. Es una de las obras de su serie Bijin awase junikagetsu no uchi 
(Colección de bellezas de los doce meses) que representa la festividad del 
Shichi-go-san, un rito de paso de la niñez. Kunisada tuvo como discípulos, 
entre otros, a Utagawa Kunisada II (1823-1880) y Toyohara Kunichika (1835-
1900), que continuaron su estilo en estos mismos géneros. Del primero se 
conserva en la colección un tríptico completo de 1870 que muestra un esta-
blecimiento del ocio con numerosas geishas. De Kunichika hay otro tríptico 
completo de 1874, editado por Sawamuraya Seikichi, que representa escenas 
del famoso drama Kanadehon Chushingura, con los actores Nakamura Shi-
kan IV (1831-1899), Iwai Hanshirō VIII (1839-1882), Nakamura Tokizō I 
(1849-1919), estrellas de los escenarios del teatro kabuki en el momento. 
	 Estas últimas obras se datan ya dentro del período Meiji (1868-1912). 
Como bien señala Fernando García Gutiérrez: “Más tarde, cuando se abrió 
Japón a la cultura occidental, la capacidad de asimilación fue admirable: se 
recibieron datos estéticos nuevos, que muchas veces se supieron asimilar e 
introducir en la cultura propia.”35 En este caso, esta afirmación la podemos lle-
var a la llegada de colores sintéticos, que fueron integrados perfectamente en 
los nuevos gustos de la época, sin perder en absoluto los valores artísticos del 
grabado xilográfico japonés. Ya en las décadas finales del siglo XIX y prime-
ras décadas del siglo XX encontramos por una parte una recuperación de los 
antiguos maestros del ukiyo-e, cuyas obras se vuelven a editar, muchas veces 
para los coleccionistas occidentales.36 Kikugawa Utamaro (1753-1806) fue 
uno de los artistas preferidos y en la colección hay una reimpresión en papel 
chirimen de la obra Fūryū kodakara awase (Selección de modas y costumbres 
infantiles), originalmente editada por Murataya Jirobei entre 1801 y 1804 con 
el título Kokei no sanshō. Una cierta nostalgia hacia el pasado anterior a la 
modernización de la era Meiji (1868-1912) se refleja también en la producción 
de los últimos maestros del ukiyo-e, entre los que destacan Mizuno Toshikata 
(1866-1908), discípulo de Tsukioka Yoshitoshi. Con el fin de completar esta 
parte del grabado japonés en la colección, doné en 2015 a la colección de la 
Real Academia de Bellas Artes una estampa de este artista que representa a 
una elegante mujer en un jardín entrando en una casa de té, uno de los temas 
predilectos de Fernando García Gutiérrez. La estampa titulada Cha no yu (La 
ceremonia del té), de su serie Sanjūroku kasen (Treinta y seis bellezas escogi-
das), fue editada por Akiyama Buemon en 1893 [Fig. nº 5]. Otro interesante 
artista de esta misma generación es Tsukioka Kōgyo (1868-1927), reconoci-
35 García Gutiérrez, “Introducción”, en Catálogo de la Colección de Arte Oriental… op. cit., pp. 8.
36 Almazán Tomás, David, “El grabado japonés Ukiyo-e de era Meiji (1868-1912) en la Colección de Arte Oriental de Fede-
rico Torralba del Museo de Zaragoza”, Artigrama, nº 26, 2011, pp. 795-816.
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do principalmente por sus series de estampas sobre teatro nō,37 pero también 
autor de obras sobre costumbres tradicionales protagonizadas por mujeres. 
En la colección de Arte de Asia Oriental encontramos dos estampas de este 
artista, de finales del XIX o comienzos del XX, ambas de unas dimensiones 
más reducidas, tamaño chūban (18 x 23 cm.), que formaban parte de una serie 
con escenas en los distintos meses del año, una representa una escena otoñal 
y la otra invernal. Por último, del artista Watanabe Nobukazu (1839-1912) se 
conservan dos piezas en papel chirimen que pueden fecharse hacia 1900. Una 
representa a una mujer en kimono con paraguas y la última representa a un 
37 Almazán Tomás, David, “El grabado japonés Ukiyo-e y el teatro Noh en era Meiji (1868-1912)”, Boletín de Bellas Artes, 
nº 42, 2014-2015, págs. 177-206.

Fig. nº 5. Mizuno Toshi-
kata (1866-1908), estam-

pa La ceremonia del té 
de la serie Treinta y seis 

bellezas escogidas, 1893, 
última de las adquisicio-

nes de la colección.
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guerrero samurái armado con lanza en una noche de luna llena. Todas estas 
obras gráficas eran consumidas por la gente común, por el pueblo japonés y 
eran un arte popular arraigado en la cultura del ocio del Japón tradicional. 
Una interesante pintura de la colección, Una multitud de personas agrupadas 
en un festival, datada en el siglo XIX y representa una escena callejera en la 
que se refleja un matsuri o festival. La escena, cargada de vitalidad, humor y 
diversión, es fiel exponente del lado lúdico del pueblo japonés, que es lo que 
refleja la cultura del mundo flotante del ukiyo-e. 

3.2.11. El arte caballeresco

	 El arte de las clases dirigentes carecía de este tono popular y desde 
el siglo XVI los grandes señores que luchaban por unificar Japón emplearon 
el arte como un símbolo de prestigio. El arte de los artistas de las élites era 
suntuoso y estaba destinado a decorar con sentido propagandístico las gran-
des residencias de los poderosos. En la colección se conserva una pintura del 
último tercio del siglo XIX o quizá ya del siglo XX, que representa al gran 
caudillo Toyotomi Hideyoshi (1537-1598), pero no hay en general una gran 
presencia de objetos artísticos propios de la casta dominante de los samuráis. 
Ciertamente, Fernando García Gutiérrez conocía muy bien la importancia de 
“lo caballeresco” en el arte japonés e incluso realizó importantes estudios es-
pecializados sobre piezas concretas, como las tsuba o guardas de las espadas, 
un tipo de piezas de gran belleza artística.38 En la colección tan solo hay una 
Espada con vaina de marfil tallado de 50 cm. del siglo XIX y una llamativa 
y expresiva Figura de guerrero (samurái) con armadura y espada, de 85 cm. 
de altura, de finales del siglo XVIII, tal vez siglo XIX. En mi opinión esta 
reducida presencia de la figura del samurái con respecto a otras colecciones 
se explica posiblemente en el hecho de que, como sacerdote, Fernando García 
Gutiérrez era más un hombre de paz que de guerra y, por lo tanto, sus amis-
tades y conocidos eran más propensos a regalarle objetos relacionados con la 
ceremonia del té o con el arte religioso que ha entregarle armas o armaduras. 
En este sentido, Fernando García Gutiérrez sentía más afinidad con el gran 
maestro de té Sen no Rikyū, que con el caudillo Toyotomi Hideyoshi de la pin-
tura arriba mencionada. Más aún sabiendo que furibundo Hideyoshi ordenó a 
Sen no Rikyū que se quitara la vida, por sospechar que le traicionaba.
3.2.12. Conclusiones sobre la sección de arte japonés

38 García Gutierrez, Fernando, “Tsuba: un signo distintivo de los caballeros de Japón: colección de tsuba en el Museo de 
Bellas Artes de Bilbao”, Boletín del Museo de Bellas Artes de Bilbao, nº 3, Bilbao, pp. 101-159.
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	 La sección japonesa tiene el valor de ser muy completa, de contar 
con obras de gran interés artístico y, sobre todo, de reflejar en sus piezas mu-
chos de los temas que Fernando García Gutiérrez estudió en sus numerosas 
publicaciones. Cierto es que en sus publicaciones generales no solía utilizar 
fotografías de las obras de su colección, no por modestia sino por una cuestión 
práctica: resultaba más instructivo recurrir a ilustraciones de las obras maes-
tras de los museos japoneses, que apenas se habían reproducido en España 
y que además estaban muy bien fotografiadas. No obstante, justamente por 
la proximidad de esta colección, no es difícil imaginar a Fernando García 
Gutiérrez acariciando un chawan de Raku de la colección antes de escribir 
un texto sobre la estética zen. Es por ello que estos 89 objetos artísticos que 
componen la colección tienen un valor añadido para los amantes del arte ja-
ponés, pues bien pudieron inspirar las palabras de Fernando García Gutiérrez, 
gran estudioso y divulgador del Japón en España. Finalmente, no podemos 
dejar de cerrar este texto, en el que destacamos la incomparable figura de Fer-
nando García Gutiérrez y valoramos su colección, insistiendo en un concepto 
fundamental. La colección tiene como epicentro el empeño de un pionero en 
educarnos en el estudio del arte de Asia Oriental en un país sin apenas museos 
o instituciones dedicadas a esta labor. El arte chino y japonés son un campo 
de especialización en el que Fernando García Gutiérrez allanó el terreno a las 
generaciones posteriores y por méritos propios tiene un lugar de honor en la 
historiografía española sobre esta especialidad. En la colección que configuró 
y sus escritos, sobre todo en los dedicados a las influencias artísticas, siempre 
hubo la intención de dar a conocer la importancia de Asia Oriental en una 
Historia del Arte plenamente universal, en la que se reconociera como el arte 
ha sido, es y será un puente para el encuentro y el diálogo cultural. Por esta 
última razón, no cabe duda de que la Real Academia de Bellas Artes de Santa 
Isabel de Hungría de Sevilla tiene como una de sus joyas más preciadas el 
recuerdo y el ejemplo de Fernando García Gutiérrez, que se materializa en su 
colección de Arte Oriental.

	




