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Un paseo por sentido estético de Japón
           Mtra.Tokiyo Tanaka UNAM, ITAM
Los valores estéticos de la cultura japonesa tienen varias características que se fueron creando a través de los acontecimientos históricos. Su característica básica es que existen dos tendencias opuestas de los valores estéticos en la misma cultura japonesa.

Esta característica se originó en dos pueblos japoneses. Uno es la población autóctona Joumon y la otra llamada Yayoi, formada por inmigrantes procedentes del sur del continente asiático en el tiempo arcaico. 

La belleza Joumon destaca por su expresión enérgica, espontánea y decorada.  

En cambio, la belleza Yayoi presenta la tranquilidad, el orden y la sencillez.

La segunda característica es la influencia de la gran civilización y cultura del imperio chino en la época aristocrática.

La clase dirigente aprendió de ella, la adoptó y convirtió en su cultura cortesana.

Estos encuentros entre las distintas culturas despertaron la curiosidad de conocer al otro y ayudaron a desarrollar y refinar la belleza propia.

El sentido estético, al igual que otras disciplinas, requiere recibir influencias de las diferentes culturas para su desarrollo y refinación, y así ser vigente. Por ello, la convivencia con culturas diferentes, genera la necesidad de asimilar las mejorías y bellezas de cada civilización o superarlas, internalizando los impactos, haciéndolos suyos.
La tercera característica es la creación de la propia belleza a partir de la separación y la independencia de la influencia cultural exterior en la época aristocrática tardía y en la época del feudalismo Edo.

En ambas épocas, el pueblo japonés pudo enfrentarse a sí mismo en la búsqueda de su sentido verdadero de la belleza.

La cuarta característica es la libertad del pensamiento y la expresión artística por la cualidad filosófica del sintoísmo, que es la creencia autóctona del pueblo japonés.

La filosofía del sintoísmo es contraria a la del catolicismo medieval, que controlaba el pensamiento y la expresión artística del pueblo.

Por otro lado, la expresión popular se liberó por la debilidad del poder político de la clase dominante al fin de la época aristocrática y la pérdida total del poder de un clan en el enfrentamiento de dos clanes guerreros que dieron lugar al inicio de la época de los samurái, es decir los guerreros japoneses.

En esta etapa, sin autoridad absoluta y dominante, el pueblo japonés pudo expresar su pensamiento y expresión artística en libertad, con poco control autoritario 

Al mismo tiempo, tras la caída de las clases dominantes, se crearon la filosofía y el sentimiento de que la apariencia exterior, lo material, las cosas físicas y, sobre todo, la lucha de poder no significa nada en la vida, ya que todo ello se va y acaba pronto.

Por ello, el pensamiento japonés empezó a buscar un sentido esencial de vivir en vez de pasar la existencia buscando el dominio y control, además de lo banal y superfluo. 

También el clima del país apoyó este pensamiento de la impermanencia en el mundo exterior debido a lo marcado de las cuatro estaciones.

La quinta y última característica, es que la clase creadora del arte japonés es la clase inferior de la sociedad, que no trabajaba para satisfacer a la clase dominante en sus palacios, sino para la clase popular en las ferias, para los santuarios y los templos de sus aldeas y para poder convivir con ellos. Los grupos de artistas con frecuencia presentaban sus obras para protestar ante la autoridad con el apoyo del público popular.

Esta cualidad contrasta con el caso europeo antiguo en el que la clase artista tenía como propósito divertir a los reyes en sus castillos y palacios.

A continuación analizaremos estos valores estéticos mencionados anteriormente por épocas.

Tiempos antiguos

El arte y la belleza japonesa se han formado, desarrollado y refinado  por dos tendencias del sentido estético casi opuestas.

Estas características tienen su origen en el tiempo remoto.
La expresión artística apareció en la forma de las vasijas de loza en la época de Joumon que se remonta a la Edad Arcaica, alrededor de 14 500 a.C.  y se extiende hasta 1 000 a.C.

La aparición de los primeros habitantes humanos en el archipélago japonés data del Paleolítico aproximadamente 35.000 años atrás.Entre los años 11.000 y 500 a. C. dichos habitantes desarrollaron un tipo de alfarería, llamado «Jōmon», considerada la más antigua del mundo.

Estos objetos estaban hechos con arcilla cocida sin vitrificar, con señales de cuerdas. 

Este periodo toma su nombre precisamente del tipo de alfarería desarrollada, pues significa "marca de cuerda".

Los habitantes vivían en los montañas formando una comunidad sin clases jerárquicas y su subsistencia dependía principalmente de la caza, la pesca y la recolección.

Era una raza muy enérgica, activa y natural.

Aproximadamente en el año 1000 a.C. comienza la época de Yayoi, que se prolonga hasta cerca de 400 d.C.

La expresión artística se puede observar en las vasijas de loza tipo Yayoi, que expresan simplicidad, elegancia y sentido práctico.
El periodo Yayoi se distinguió por la introducción de la agricultura y los utensilios de metal por parte de los inmigrantes del sur de Asia, cuya sociedad se caracterizaba como controlada, organizada, centralizada, estratificada y preocupada por la lucha de poder.

Los habitantes viven en las tierras planas, propicias para el desarrollo de la agricultura.

Estos inmigrantes empujaron al pueblo Joumon hacia el norte de Japón. 

Posiblemente la gente de Yayoi se convirtió en la primera clase aristocrática dominante en la época siguiente, mientras que el pueblo Joumon constituyó la clase guerrera.  
Época Aristocrática 

El periodo Nara: 710 - 794 d.C.

Este periodo se caracteriza por la construcción de Japón, mediante la consolidación del poder imperial. La primera capital imperial, Nara, fue construida al estilo de la capital del imperio chino Tang.  De hecho, el gobierno Nara envió una expedición de estudiosos al imperio chino Tang para obtener su alta civilización.

El estilo de las ceremonias y la vida en la corte eran una réplica del imperio chino; hasta los emperadores japoneses se vestían igual que sus pares chinos. Esta imitación de las costumbres de la China imperial originó que tanto la familia imperial, como la clase noble, se parecieran a la clase noble en la China continental.

El periodo Heian: 794-1192 d.C.

En el año 794 se instaló la nueva capital Heian, el actual Kyoto. 

A finales de este períiodo se produjo una diferenciación de la cultura china a favor de una nueva cultura específicamente japonesa. Esto se dio al suspenderse las expediciones de estudiosos japoneses a China, ya que ésta se encontraba en su etapa de decadencia.

Esta independencia cultural puede verse en el vestuario de los cortesanos. 

Las mujeres vestían doce kimonos de seda delgada, uno encima de otro, enseñando la combinación de los colores a través de las orillas salientes de las largas mangas y colas.
Otro elemento de la clásica belleza de la mujer japonesa consiste en llevar el cabello negro, largo y suelto.

Era una costumbre común el dejarlo crecer sin cortar hasta la muerte.

Por ello, su cuidado y tratamiento se realizaba con mucha minuciosidad, pues tener el pelo negro, brillante y voluminoso era símbolo de gran belleza.
El sistema familiar matriarcal, que existía desde la época en la que la organización social era muy rudimentaria en Japón, seguía siendo la principal característica de la sociedad japonesa durante el periodo Heian. Las mujeres podían vivir por su cuenta. Había incluso casos de mujeres “señores” de mansiones, así como de mujeres económicamente independientes o que poseían un alto nivel cultural. Esto puede explicar la tan comentada huella “femenina” en la cultura de esa época.

Debido a este sistema social, los pretendientes nobles tenían que visitarla en su residencia por la noche para conseguir que accediera al matrimonio.

Ella los recibía a través de la cortina de bambú desde el interior de la casa sin mostrar su rostro y dejando ver sólo algunos elementos estéticos para que los visitantes pudieran imaginar su gusto, personalidad e inteligencia.

Esos elementos eran, por mencionar sólo algunos, el aroma del incienso hecho por ella, su interpretación de un en koto –arpa japonesa–, la recitación de poemas y mostrar sólo la orilla de su kimono, de varias capas de diferentes colores , a través de la cortina.

La combinación de los colores del kimono de seda que vestía uno encima de otro era una expresión propia de la anfitriona, que en su elección también tomaba en cuenta la estación del año en el que estaba. 

Por otro lado, los visitantes tenían que corresponderle recitando el biwa, tocando la guitarra japonesa, ofreciéndole el aroma del incienso creado por él, y un poema que diera respuesta al de ella.

Ella consideraba el gusto, la personalidad y la inteligencia del hombre a través de este diálogo artístico.

En resumen podemos entender que la belleza japonesa consiste en echar a volar la imaginación y, a veces, crear una versión propia a través de lo que puede captar con los ojos. 

En el campo de la literatura, gracias a la invención de una escritura propia, se pudo dar el paso al florecimiento en la expresión del sentimiento propio.

Las obras destacadas de este tiempo fueron escritas por cortesanas, tales como Historia de Genji, de Murasaki Shikibu, o Libro de la almohada, de Seishonagon. En estas obras se puede observar el ideal y la esencia del arte japonés, reveladores de una cultura refinada y de valores aristocráticos muy distintos a los de la cultura china.

Uno de ellos es el de Aware. Esta palabra tiene un significado complejo y podría traducirse como sensibilidad, particularmente, ante lo efímero de las cosas, es decir su impermanencia. Nostalgia sería su correlato en los sentimientos humanos.
En este tiempo, las sectas budistas ofrecían la idea de la salvación por medio de la fe en la promesa de que Buda iba a salvar a todas las criaturas. Esta idea fue difundida a todas las clases sociales, incluso la aristocrática. La popularidad de la idea de la salvación fue convocada por la inquietud y la inseguridad de esta época cambiante y la gran influencia de las ideas budistas de que el mundo se estaba acercando a su fin.

Las figuras budistas reflejan este gran deseo de la salvación con su expresión de bondad, calidad, amor y calma.
Probablemente el pueblo japonés, en aquel entonces, percibía la decadencia de la época aristocrática y el movimiento dinámico del estrato social inferior, es decir, la clase guerrera hacia la clase dominante.

La época del samurai: 1192-1868
El periodo del primer gobierno militar, Kamakura: 1192-1334

Al final del periodo anterior, cuando la clase aristocrática se fue deteriorando,  surgieron las clases guerreras, convirtiéndose en el impulsor del cambio del sistema político hacia la época feudal.  

Entre ellas se destacaban las familias Taira y Minamoto.

A finales del siglo xi, estas dos familias militares estaban comenzando a desarrollarse como rivales.

El jefe de la familia militar Taira, Kiyomori, logró obtener un alto rango en el gobierno; sin embargo, el dominio de los Taira no duró mucho.

La batalla decisiva entre las dos fuerzas militares puso fin a la hegemonía Taira en el mar de Japón.

Estos acontecimientos históricos ejercieron una profunda influencia en el pensamiento del pueblo japonés. Predominó entonces la idea de que el poder, la jerarquía social, las riquezas y los objetos materiales se van y se acaban; por lo tanto, no vale la pena enfrascarse en la lucha por ellos, sino que es más valioso vivir en la búsqueda de lo esencial en la visión espiritual y en la filosofía profunda.

El pueblo japonés se dio cuenta de que el mundo interior de la mente humana se llena de satisfacción en la vida más que en las cosas exteriores.

En el año 1192, el jefe de la familia Minamoto, Yoritomo, fundó el primer gobierno militar en el pueblo Kamakura, al sur de la actual ciudad de Tokio. 

La sociedad enérgica de esa época se caracterizó por el movimiento vital y la acción drástica, en contraste con los valores de la clase aristocrática.

También en las figuras budistas se refleja esta sociedad enérgica con la expresión de la acción brusca, exagerada y en movimiento. 

En aquella época dominó un dinamismo expresivo en la clase popular que a veces se transformó en un método de protesta contra la autoridad.

Por su lado, la escuela meditativa del budismo zen atrajo a las aristocracias guerreras por su disciplina mental y el proceso intelectual para alcanzar la iluminación que ofrecía una vida realmente libre de temor por la muerta con gran autoconfianza.

Muromachi: 1334-1600

En el siglo xiv se presentó la fusión de las dos culturas, la de la aristocracia y la de la clase guerrera. Esto se puede observar en dos construcciones representativas, tales como el Kinkakuji (Pabellón de Oro) del tercer sogún Yoshimitu, y el Ginkakuji (Pabellón de Plata), construido por el octavo Yoshimasa.
Estos jardines muestran una convivencia con la naturaleza.

Esta es una de los valores estéticos más destacados del arte japonés, que contrasta con los jardines simétricos de los palacios europeos, dominados y controlados por gusto de los reyes.

Sin embargo, en la naturaleza no existen las líneas rectas ni la simetría de los jardines europeos, los cuales, al parecer quieren mostrar el poder de la clase dirigente dominando la naturaleza en vez convivir en armonía con ella. Los occidentales rompen con la libertad natural, limitando las formas con los trazos perfeccionistas de un jardín circular o una fuente estilizada. Los jardínes son entonces caprichos geométricos del hombre para el europeo, mientras que para la estética japonesa, la naturaleza misma posee en su libertad una belleza intrínseca.
Por su lado, el budismo zen, que significa meditación o concentración mental, influyó de diversos modos en las vidas japonesas. No sólo en la vida espiritual del samurái, sino también en las expresiones artísticas.

La influencia de la doctrina zen, con su sobriedad y su interés por la naturaleza, se encuentra presente en el arte de esa época: los jardines, la ceremonia de té, el sumie (la pintura con tinta china), el teatro Noo, entre otros.

Algunos jardines se reducen sólo a rocas y arena fina, en un intento artístico por obtener lo abstracto. En el jardín zen todo se limita a lo esencial y todo es simbólico, para que el espíritu humano se libere de las apariencias físicas y cree su universo interno y verdadero.

Como ya se dijo, la otra expresión artística de esta doctrina es la ceremonia de té.

La ceremonia fue un ritual simple en la búsqueda del encuentro consigo mismo, lejos de la vida cotidiana y social, pero de gran sutileza, para reunir en torno a él a los espíritus refinados para encontrar lo esencial de la vida.

El otro ejemplo es el sumie, la pintura con sólo tinta china, que dibuja únicamente las cosas necesarias. No se permite borrar, tampoco la repetición. Una vez ejecutadas, las pinceladas son indelebles, irrevocables, no están sujetas a futuras correcciones ni mejorías. Cualquier cosa que se efectúe después queda al final clara y dolorosamente visible. El artista debe seguir su inspiración espontánea y absoluta, limitándose a dejar que su brazo, sus dedos y su pincel sean guiados por aquella como si todos fuesen meros instrumentos.
El objetivo de esta pintura es provocar la iluminación interior y simbolizar el estallido espiritual del alma humana.

También el teatro Noo es fruto de esta doctrina. El origen de este teatro se encuentra en el baile popular de los campesinos, pero creadores como Kannami y Zeami lo convirtieron en uno de los teatros más filosóficos y abstractos del mundo.

En el escenario no hay absolutamente nada, ni siquiera los protagonistas enseñan los rostros, ya que se los cubren con máscaras. 

Tampoco hay actuaciones dramáticas, sino sólo se presentan algunos movimientos simbólicos.

Por ejemplo, por una vuelta del actor significa una década de la vida y unos pasos simbolizan la larga distancia de una caminata.

Este teatro nos enseña que el mundo que nos rodea no es el real,. Dentro de la mente, en la imaginación es donde está el mundo real. 
Los creadores de las artes mencionadas eran gente de la clase inferior que no ocupaba ninguna categoría social elevada en esa época.

Ellos ganaban fama a través de su expresión artística propia.

El último sogún del régimen Ashikaga, quien no tuvo talento ni interés político, más bien eligió convivir con los creadores del arte y apoyarlos, lejos de la lucha por el poder exterior.

Gracias a este último sogún, tenemos hoy en día las culturas refinadas y propias de Japón.

En el año 1467, comenzaron las luchas internas por causa del debilitado dominio del sogunato Ashikaga, hasta la primera unificación por Nobunaga en 1568. En este periodo se dio un proceso de descentralización. En las constantes luchas, empezaron a sobresalir los nuevos jefes militares,
Las luchas entre ellos fueron muy sangrientas y la muerte estaba próxima.

Los feudales se enfrentaban en el combate con la armadura llamada Yoroi, muy práctica pero al mismo tiempo muy fina.

Destacaban la originalidad del kabuto, el casco de guerrero para el combate.
Estos kabuto fueron diseñados y portados por los guerreros feudales, ya que, igual que el yoroi, eran el vestuario para morir.

Ellos buscaban la belleza en el combate y en la muerte.

El periodo premoderno Tokugawa: 1600-1868

El último unificador, Tokugawa, estableció una hegemonía pacífica durante más de dos siglos a través del equilibrio del poder y la política del aislamiento.

A finales del siglo xvii, surgió la expansión de la cultura burguesa y popular de participación masiva. Sus protagonistas ya no eran la clase cortesana ni la samurái, sino ciudadanos, especialmente comerciantes, y las geishas.       

 Durante este periodo estable, los ciudadanos tenían un ingreso adecuado, y disfrutaban la vida mediante lecturas, teatros, viajes y visitas al barrio del placer. El barrio de placer de Edo se encontraba en Yoshiwara, donde se congregaban cerca de 7 mil geishas en su tiempo de apogeo. El acceso a este lugar estaba permitido únicamente a los hombres, quienes no debían portar armas, como espadas. La razón es que este lugar, denominado Ukiyo (el mundo flotante), fue construido con el propósito de evocar la igualdad social y para sentirse muy lejos de la vida real. Los visitantes más apreciados eran los hombres que poseían la ética, estética, sin importar su rango social ni sus recursos económicos. Las destacadas geisha se convirtieron en emisoras de la moda y la cultura en esos tiempos por su alta preparación artística como acompañantes de los hombres de buen gusto.

El teatro kabuki es una de las artes caracterizadas de esta época y gozaba de una gran popularidad en todas las clases.

La palabra kabuki proviene del verbo kabuku, que significa algo así como actuar libremente, o destacar en forma extraña. Este vocablo tiene por extensión la connotación de insólito o vanguardista.

Este teatro desarrolló a partir de una danza popular de una secta budista.

 Una sacerdotisa sintoísta llamada Okuni tomó esta danza y la mezcló con bailes profanos de movimientos sensuales y con diferentes vestuarios muy llamativos, tal como se vestía el hombre.

Con su danza a las orillas de un río en Kyoto, ganó popularidad y rápidamente se extendió la voz de dicho arte. Cabe mencionarse, que el río simbolizaba un lugar libre de posesión privada, el cual era ocupado por las personas sin casta social, las cuales eran el estrato más inferior de los grupos sociales en el Japón de aquellas épocas. Así, cuando el río disminuía su cauce, brindaba un espacio libre a sus orillas en los que se podía realizar la danza sin limitaciones y sanciones públicas, ya que ellos no poseían los recursos para poseer espacios en los cuales desarrollar su arte en Kyoto.
Las danzas llamaban la atención por la carga lasciva y erótica que acompañaban a sus sensuales movimientos. Estas representaciones se llevaron al teatro, y rápidamente se extendieron por todo el país. Muchas mujeres imitaronese arte para llamar la atención de los hombres, a tal punto que las prostitutas creaban también sus propias danzas.

Por tal motivo, en el año 1629 se prohibió la aparición de mujeres en las representaciones de obras kabuki. 

Los papeles de mujeres fueron entonces desempeñados por hombres jóvenes. Sin embargo, el problema continuó e incluso fue más allá, ya que los guapos adolescentes atraían a algunos espectadores y esto propiciaba o impulsaba a la homosexualidad.

Para abatir el escándalo, esto también fue prohibido. El gobierno Tokugawa requirió que el kabukui realizara una serie de cambios en sus representaciones, si querían mantener su continuidad dentro del ámbito artístico. Fue así que los actores jóvenes se vieron sustituidos por actores más adultos.

 Sus representaciones eran más teatrales en cuanto a los movimientos, ya menos provocativas, con vestuario mucho más sobrio y centradas más en el drama que en la danza. Así se aseguraba el gobierno que los actores no cayeran en la prostitución, o escándalos de cualquier género. El kabuki continuó, pero este arte incipiente, al carecer del elemento femenino en los papeles, se tuvo que ingeniar en la interpretación de estos roles. Las familias herederas del arte Kabuki en el rol femenino enseñaron a sus hijos varones, bajo su consentimiento, a adquirir los rasgos femeninos ideales para que los interpretarán en el escenario. Sin embargo, su hombría en la vida diaria no se ponía en duda.
.

Dentro del kabuki existe lo que se conoce como “posturas o poses”, que en japonés se denominan kata, y es quizás donde reside la formalización de la belleza de este arte, ya que estudian con gran detalle la forma estilizada y armoniosa de los movimientos. 

 Éstos sirven para dar fuerza dramática, en momentos climáticos de la obra, donde el actor realiza una pausa, permanece inmóvil y cruza sus ojos (el ejemplo clásico), quedando por un momento convertido en estatua. 

Por su lado, el público lo llama en voz alta al nombre de este actor para compartir la emoción del clímax con el actor.

En este teatro se unieron la clase popular –el público– y la clase inferior, fuera del régimen social –los actores– a través de la emoción artística. 

Otra cultura civil muy particular de la época que se engendró fue el ukiyoe. 

En general se trata de xilografías, es decir, grabados realizados por xilógrafos y grabadores según un modelo pintado.

Estas láminas muestran con gran expresividad la vida de este periodo.

Las xilografías eran baratas, lo cual permitía producir un mayor número de ejemplares. Con el fin de poder satisfacer la gran demanda de los compradores, se ofrecieron distintos motivos en las versiones más variadas: escenas de la vida cotidiana en Edo, vistas diversas de lugares famosos, escenas eróticas, entre otros. Especialmente era grande la demanda de escenas sobre las casas públicas y los teatros de kabuki, donde los habitantes de Edo buscaban diversión y recreación. Las estampas de geishas, así como de las jovencitas que servían en las casas de té, se designan con el término genérico de Bijin-Ga  (cuadros de mujeres hermosas).
También eran muy codiciadas las estampas de actores interpretando papeles conocidos del teatro kabuki. La palabra ukiyo puede interpretarse como el dibujo sobre el mundo que fluye o flota. Ukiyo significa un mundo irreal y “e” quiere decir dibujo o pintura. La mayoría de las modelos del ukiyoe eran mujeres hermosas del Yoshiwara, el barrio de placer de Edo, que estaba cercado prácticamente por un muro. La única entrada de madera permitía el acceso a  los hombres que buscaban placeres. En el interior del barrio prohibido trabajaban y vivían las mujeres para este fin. Las mujeres comunes y los niños no tenían acceso a ese lugar. 

Este lugar fue construido a propósito como un mundo de placer, para sentirse muy lejos de la vida real. Al mismo tiempo, el teatro kabuki, en el que sólo trabajaban los hombres actores inclusive en los papeles femeninos, ofrecía al público un mundo fantástico que no se encontraba en la vida cotidiana. Los ciudadanos de Edo iban a verlo en busca de un momento irreal y divertido. Ambos lugares, tanto el barrio como el teatro kabuki, originaron el nombre ukiyoe, ya que los motivos trataban de personajes del mundo irreal, o sea, “el mundo que flota”.  

Otra expresión artística esa el haiku, que es un brevísimo poema de diecisiete sílabas distribuidas en tres versos (de 5, 7 y 5 sílabas, respectivamente), y generalmente está formado de cinco a ocho palabras.

Sin duda, es la forma poética más sencilla del mundo.

El haiku se fue desarrollando a lo largo del tiempo hasta llegar a ser una escuela, con el poeta Basyou en el siglo xvii. El haiku remonta su origen hasta el tiempo antiguo, cuando sólo eran baladas y danzas que se componían entre las comunidades sin tener alguna regla establecida.

A lo largo de la historia poética japonesa destaca la característica de componer poesía de manera conjunta. No basta con que el lector lea, sino que al mismo tiempo tiene que ser buen autor, porque le toca contestar el poema presentado. Todos los que están en el arte poético tienen un doble papel: el de autor y el de lector.

Esta característica japonesa es notable si la comparamos con la de la poesía occidental, ya que no se le otorga la tarea de componer su propio poema al escuchar o leer uno. El papel del lector en el mundo occidental es únicamente el de comprender y de sentir lo que el poeta menciona; hay una clara división entre el autor de la poesía y su público.

 Parece ser que para la cultura japonesa la importancia reside en la colectividad, más que en la individualidad.

Para ilustrar este periodo del Samurai, vale la pena presentar unas obras del haiku del poeta Basho, en la traducción del famoso poeta mexicano Octavio Paz:
Hierba de estío:

combates de los héroes,

menos que un sueño.

Es primavera:

la colina sin nombre

entre la niebla.

Tendido fluye

del mar bravo a la isla:

río de estrellas.

TIEMPOS ACTUALES: 1868-hasta la actualidad
Esta época inició hace un siglo y medio aproximadamente, con la Restauración Meiji, en 1868.

Al comienzo de la era moderna, el país en su conjunto aceptó rápidamente la cultura material occidental, a veces con enorme entusiasmo. Su impacto se reflejaba en casi todas las áreas en forma de fusión entre ambas culturas, por ejemplo, la pintura al óleo en vez de la acuarela o la tinta negra para los motivos japoneses.

El ukiyoe desapareció ante la introducción de la nueva tecnología occidental; sin embargo su esencia fue recogida por el anime aponés.

Es interesante saber que los cómics –al igual que el ukiyoe– se iniciaron en blanco y negro, con dibujos toscos y sencillos, finalmente se convirtieron en una animación artística de múltiples colores.    

El anime pertenece a la cultura popular como el ukiyoe; además, su contenido no sólo tiene el propósito de divertir, sino expresa una inquietud del pueblo.

Encima de eso, en el caso del cómic japonés moderno se tiene un proceso muy peculiar. La literatura en Japón ya no tiene mucha influencia en la generación juvenil últimamente. El medio literario y editorial del país está controlado por los comités formales que otorgan los premios para tener acceso a las publicación de las obras. Los reconocidos literatos adultos tienen dominio de la cultura en este género. Por lo tanto, las obras que no son de su gusto tienen dificultad de presentarse al público. En cambio, el cómic, que está catalogado como un arte secundario por la autoridad, puede expresar libremente lo que siente la generación juvenil. En consecuencia, el cómic atrae a los lectores más que la literatura oficial. Ambos géneros, tanto el ukiyoe como el cómic, contienen en el fondo una crítica y protesta hacia la autoridad formal, como las obras de Akira y Evangerion. Es probable que esos factores engendren dinamismo, energía y nueva visión en el cómic que ha cautivado tanto a todo el mundo
