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Umberto Eco, ensaísta e teóri-
co, é coñecido polas súas investiga-
cións no campo da semiótica, no da
filosofía da linguaxe e polo seu frutífe-
ro intento de elaborar unha teoría glo-
bal dos sistemas de significación e de
comunicación. Nado no 1932 en Turín,
licenciouse en filosofía pola universi-
dade desta cidade. Foi profesor de esté-
tica e semiótica nas universidades de
Milán, Boloña, Florencia e Turín.
Deuse a coñecer coa tese El problema
estético en Santo Tomás de Aquino e a
novela En nombre de la rosa. Hai que
destacar tamén os seus ensaios de teo-
ría e de crítica literaria e artística, sem-
pre coherentes coa súa paixón polo
estudo do mundo mediático e do con-
texto cultural.

En Historia de la Belleza pro-
cura identificar aqueles casos nos que,
nunha determinada época histórica, se
recoñeceu que hai cousas que resultan
agradables, independentemente do
desexo que experimentemos ante elas.
Non parte dunha idea preconcibida de
beleza, senón que vai examinando as
cousas que os seres humanos conside-
raron belas. Non obstante, non se trata
dun percorrido polas diferentes épocas

da historia da arte. Analízase o termo
beleza nun sentido amplo que abrangue
as diferentes formas a través das que os
homes e as mulleres de calquera época
poden percibila. Ao longo dos diferen-
tes capítulos realízase un percorrido
amplo pola evolución da fermosura,
acompañado de centos de imaxes de
obras mestras e unha moi seleccionada
antoloxía de textos. O libro parte do
principio de que a beleza non foi algo
absoluto e inmutable, senón que foi
cambiando segundo as épocas e os paí-
ses. Incluso nunha mesma época, as
súas expresións nas distintas artes
poden ser moi dispares, coexistindo
modelos.

Na antiga Grecia carecían
dunha auténtica estética ou teoría da
beleza, que se asociaba a outras calida-
des como xustiza, medida, convenien-
cia. Sócrates distingue tres categorías
estéticas distintas: a beleza ideal, que
representa a natureza a través dunha
composición das partes; a beleza espi-
ritual, que expresa a alma a través da
mirada; e a beleza útil ou funcional.

Platón elabora dúas concep-
cións de beleza como harmonía e pro-
porción (derivada de Pitágoras) e como
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esplendor. Para el, a beleza ten unha
existencia autónoma, distinta do sopor-
te físico que accidentalmente a expre-
sa. Non está vinculada a ningún obxec-
to sensible, senón que resplandece por
todas partes. Non se corresponde co
que se ve, a visión sensible debe ser
superada pola visión intelectual. Deste
xeito, a arte é unha falsa copia da ver-
dadeira beleza.

Pitágoras, a partir do século VI
a. C., estreitará vínculos entre cosmo-
loxía, matemáticas, ciencias naturais e
estética. Sostén que o principio de
todas as cousas é o número, buscando
nel a regra capaz de limitar a realidade
e proporcionar orde. Nace unha visión
estético-matemática do universo. As
cousas existen porque están ordenadas
por leis matemáticas. Para os primeiros
pitagóricos, a harmonía consistía na
oposición de contrarios na que só un
representaba a perfección. A harmonía
é equilibrio, tensión continua entre
estas dúas entidades opostas que se
neutralizan mutuamente cubrindo unha
esixencia de simetría. Foron os primei-
ros en estudar as relacións matemáticas
que regulan os sons musicais.

A escultura grega busca unha
beleza ideal na que se expresa unha
beleza psicofísica que harmoniza alma
e corpo. Esta exprésase en formas está-
ticas, con equilibrio e repouso ou un
fragmento de acción e para as que a
simplicidade expresiva resulta máis
axeitada. A beleza no corpo humano
vai implícita no equilibrio xusto dos

humores que dan unha expresión agra-
dable cos membros, cunha relación
exacta e harmónica. Un dos requisitos
dunha boa forma era o da xusta pro-
porción e a simetría, cun concepto bas-
tante ríxido da primeira. Para os gre-
gos, as relacións entre as partes deter-
mínanse segundo o movemento do
corpo, a perspectiva e a adaptación da
figura á posición do espectador.

Aparentemente a Idade Media
non aplica unha matemática das pro-
porcións á reprodución do corpo huma-
no en favor da beleza espiritual. É máis
frecuente que se utilicen criterios pita-
góricos proporcionais para definir a
beleza moral, como ocorre coa simbo-
loxía do homo quadratus, na que o
número, principio do universo, adopta
significados simbólicos sen chegar á
madurada e reflexionada relación que
artistas humanistas e renacentistas aso-
ciaban entre as matemáticas e as pro-
porcións. A beleza nace tamén dos con-
trastes. Os monstros e o mal teñen, así
mesmo, un lugar na beleza, xa que
existen cousas e seres feos; aínda que a
arte pode representalos de forma fer-
mosa, sen que isto poida facelos atrac-
tivos (existe unha fonte de interese
polos seres lendarios e “sobrenatu-
rais”). Crese que todas as cousas no
universo posúen un significado sobre-
natural e que o mundo é como un libro
escrito polas mans de Deus.

Tomás de Aquino, na fase máis
madura do pensamento medieval, di
que non unicamente é necesaria unha
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adecuada proporción ou consonancia,
senón tamén integridade e claridade. A
proporción non é soamente a disposi-
ción correcta da materia, senón o aco-
modamento desta á forma. É o princi-
pio da adecuación ao fin ao que está
destinada a cousa.

Refuxiábanse no coñecemento
de valores estables e eternos, ancorá-
banse nunha noción puramente ideal de
harmonía, meditada por razóns mora-
listas sobre a fugacidade da beleza
terreal. Todo conxugado cun gusto moi
vivo pola beleza “mundana”, produci-
da polos sons, as formas visibles, a luz
e a cor. O resultado era a existencia
dunha disparidade entre o ideal de pro-
porción e o que se representaba como
proporcionado.

Aínda que se imaxina adoito a
Idade Media como unha época escura,
en poesía e pintura represéntase o
home nun ambiente moi luminoso,
xogando coas cores elementais, coas
zonas cromáticas definidas e unha luz
que parece irradiar dos obxectos, lumi-
nosos en si mesmos. Segundo Tomás
de Aquino, para a beleza son necesarias
a proporción, a integridade e a claritas
(claridade e luminosidade). A estética
da claritas deriva da identificación de
Deus coa luz, e das cores e das pedras
preciosas co poder. Por outro lado,
tamén a natureza coa que estaban en
contacto os labregos posúe a maior
variedade de cores.

A beleza feminina, ademais de
nos textos doutrinais, aparece nos can-

tos goliardos, nas composicións poéti-
cas pastorelle e existe un ideal de
dama que amosan as miniaturas das
novelas cabaleirescas. Cara ao século
XI comeza a poesía dos trobadores
provenzais, seguida polas novelas
cabaleirescas do ciclo bretón onde se
abre paso unha muller imaxe de amor
casto e sublimado, desexada pero inal-
canzable. Nestas historias de paixón,
o amor leva consigo infelicidade e
remordemento. Os estilnovistas italia-
nos reelaboraron o mito da muller
inalcanzable ata o ideal de donna
angelicata. En ocasións, en lugar de
obxecto de desexo reprimido ata o
infinito, preséntase como camiño de
salvación, como medio de elevación
cara a Deus.

No século XV a beleza concí-
bese cunha dobre orientación: como
imitación da natureza segundo regras
cientificamente verificadas e como
contemplación dun grao de perfección
sobrenatural que non se realiza comple-
tamente no noso mundo. O coñecemen-
to do mundo visible convértese no
medio para o coñecemento dunha reali-
dade suprasensible na que o artista é
creador e imitador. A realidade imita a
natureza sen ser o seu espello e repro-
duce no detalle a beleza do todo. A rele-
vancia que acada a imaxe débese, en
gran medida, aos métodos de represen-
tación en perspectiva e á difusión da
pintura ao óleo. O cadro pasa a ser un
espazo en perspectiva multiplicada en
planos integrados e cheos de luz e cor.
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A época oponse á concepción
da beleza como proporción e harmonía.
É no plano suprasensible onde reside a
natureza da beleza. A beleza divina
difúndese na figura humana e na natu-
reza, e esta adopta un carácter máxico
para filósofos e pintores.

O Renacemento é un período
de iniciativa e actividade para a muller
que segue as leis da moda cortesá, pero
que non descoida o cultivo da mente,
participa activamente nas belas artes e
valora as habilidades discursivas, filo-
sóficas e dialécticas. Habitualmente
móstrase un corpo integrado nun espa-
zo artificial, conxugado cun carácter
fuxidío e a expresión privada dos ros-
tros. Á súa vez, o home colócase no
centro do mundo e representa con
orgullo o seu poder, acompañado
dunha certa dureza. Son figuras pode-
rosas e robustas, que manifestan os sig-
nos do poder que exercen. Os pobres
son despoxados destas expresións de
poder e achéganse a imaxes máis rea-
listas. Fronte aos cambios de costumes
que se producen entre os séculos XVI e
XVII e as influencias da Reforma,
obsérvase unha transformación progre-
siva da imaxe feminina, aparecendo
mulleres no papel de amas de casa,
educadoras e administradoras.

A “maneira” renacentista
invértese no Manierismo, cando o pro-
greso das ciencias matematizantes leva
ao descubrimento de harmonías máis
complexas. O progreso despraza ao
home do centro do mundo e proxéctao

a un punto periférico. O home está
invadido por unha sensación de intran-
quilidade que se reflicte na súa obra,
abrindo paso a concepcións particula-
res e subxectivas do fermoso. Os
manieristas consideran a beleza clási-
ca, baldeira, carente de alma, e opoñen
unha espiritualización que se lanza ao
fantástico: as súas figuras móvense nun
espazo irracional e deixan que emerxa
unha dimensión onírica ou “surreal”.
Favorecen as figuras animadas e espe-
cialmente as figuras serpentinas, nas
que a capacidade de ser medido e cal-
culado deixan de ser criterios de
obxectividade para se reducir a simples
instrumentos cos que realizar compli-
cacións progresivas.

A representación da beleza
gaña en complexidade, remítese á ima-
xinación máis que á intelixencia, e
dótase de regulamentos novos, comba-
tendo as severas regras do Renacemen-
to, aínda que rexeitando o dinamismo
das figuras barrocas.

A ferida narcisista causada ao
ego humanista pola revolución coper-
nicana e polos posteriores desenvolve-
mentos das ciencias físicas e astronó-
micas provocan unha continua busca
do novo. O paso ao Barroco é unha
expresión da dramatización da vida,
estreitamente vinculada á procura de
novas expresións da beleza, onde a
xeometría é a alma e a melancolía, a
dimensión intelectual. 

O século XVIII considérase
frecuentemente como racional, frío e
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distante, pero esta percepción é errónea
ante a pintura e a música. Tras o verniz
glacial do Século das Luces, axitában-
se paixóns desenfreadas e sentimentos
arrebatadores. A persistencia da beleza
barroca xustifícase no gusto aristocráti-
co do abandono á dozura de vivir, men-
tres que o severo rigor neoclásico
correspóndese co culto á razón, á disci-
plina e ao cálculo, características da
burguesía en ascenso. 

No neoclasicismo encóntranse
dúas esixencias distintas pero conver-
xentes: o rigor individualista e a paixón
arqueolóxica. A atención á dimensión
do privado concrétase na busca e na
aplicación de normas ríxidas e severas.
O novo clasicismo imponse como o
canon dunha beleza realmente clásica
na que os novos estilos arquitectónicos
se caracterizan pola sobriedade.

O debate estético do século
XVIII presenta trazos fortemente inno-
vadores que determinan a súa peculia-
ridade e a súa modernidade intrínseca.
En correlación co contexto narrativo, a
beleza perde todo aspecto ideal e, ao
non estar vinculada a ningún tipo de
perfección, pode expresarse en novos
temas. Impóñense termos como
“xenio” ou “imaxinación” que remiten
ao don de quen inventa ou produce
unha cousa bela, mentres que a idea de
“gusto” caracteriza a quen é capaz de
apreciala. Non ten que ver coas carac-
terísticas do obxecto, senón coas cali-
dades, capacidades ou disposicións do
suxeito. O belo defínese pola forma na

que o comprendemos, analizando a
conciencia de quen pronuncia un xuízo
acerca do gusto. Está vinculado aos
sentidos, ao recoñecemento dun pracer.
Á súa vez, o sublime asóciase a unha
experiencia non vinculada á arte, senón
á natureza e relacionado ao doloroso e
ao terrible. É unha época de viaxeiros
ansiosos por coñecer novos paisaxes e
costumes. Desenvólvese un gusto polo
exótico, o curioso e o sorprendente. 

Na segunda metade do século
dáse o fenómeno do “neoclasicismo
arqueolóxico”, como busca da “verda-
deira antigüidade”. A beleza dos monu-
mentos antigos advírtenos que non
debemos esquecer a devastación do
tempo e do silencio. Implica a ruptura
cos estilos, temas e actitudes tradicio-
nais a favor dunha maior liberdade
expresiva. A beleza non é inherente ás
cousas, senón que se forma na mente
do espectador, libre das influencias
externas. 

O Romanticismo é unha época
de relacións orixinais na que se tende a
reunir contradicións. Abránguese todo
o lonxano, máxico, descoñecido, lúgu-
bre, irracional, fúnebre. A beleza deixa
de ser unha forma e vólvese fermoso o
informe, ou caótico. Na idea romántica
de beleza mestúranse paixón e senti-
mento: ante a beleza amorosa, o prota-
gonista encóntrase inerme e indefenso,
tamén a morte ten a súa fascinación e
pode ser bonita. Utilízanse novos
recursos como o sentimento, a nature-
za, a espontaneidade para exaltar unha
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beleza que non se pode expresar con
palabras, referida ao sentimento que
esperta no ánimo ou movemento emo-
cional suscitado no espectador.

A comezos da segunda metade
do século XIX dominan as sólidas vir-
tudes burguesas e os principios dun
capitalismo en expansión. O artista,
fronte á opresión do mundo industrial,
ante as máquinas, sente ameazados os
seus propios ideais e decide ser “dife-
rente”. Así comeza unha verdadeira
relixión estética, co lema da arte pola
arte, onde a idea de beleza é un valor
superior que hai que materializar. A
arte sepárase da moral e das esixencias
prácticas e preténdense conquistar os
aspectos máis inquietantes da vida.
Existe unha nostalxia polos períodos
de decadencia que se prolonga ata os
primeiros decenios do século XX que
imprimen ao movemento o termo de
Decadentismo. Nesta época beleza e
arte únense nunha parella inseparable.
Non hai beleza que non sexa obra de
artificio: só o que é artificial pode ser
belo, creando unha segunda natureza.
A sensibilidade xira arredor dunha
beleza que nace da alteración das for-
zas naturais. 

Os primeiros indicios dun
culto ao excepcional prodúcense co
Dandismo no que o amor á beleza e á
excepcionalidade se manifestan nos
hábitos e no vestir como oposición aos
prexuízos e costumes correntes. É a
arte a que se aplica á vida: a vida como
arte.

O movemento literario e artís-
tico máis significativo do decadentis-
mo é o simbolismo, que vaga por unha
cidade industrial, mercantil e mecani-
zada. Perfílase a idea dun mundo
secreto, de analoxías misteriosas que a
realidade habitualmente oculta e que a
través da mirada da arte podemos che-
gar a ver. 

Os impresionistas desexan
resolver problemas técnicos, inventar
novos espazos, novas posibilidades
perceptivas, para representar as cousas
como se perciben, o que se ve no pri-
meiro golpe, un momento de algo.
Leva ao artista a somerxerse na materia
e pouco a pouco a ir entendendo a arte
como instrumento de coñecemento.

O período que abrangue de
1848 ata a crise económica de fin de
século, defínese como a “idade da bur-
guesía”: a beleza vitoriana. Nesta
época as clases burguesas acadan a
máxima capacidade de representar os
seus propios valores. A burguesía exhi-
be unha potencia militar, económica e
unha beleza propia, na que conflúen
trazos de eficiencia, solidez e duración
que os diferencia dos aristócratas.
Rexido por unha simplificación da vida
e a experiencia nun sentido práctico,
nada se deixa ao azar. O valor estético
tamén se transforma na exhibición do
seu valor comercial. A beleza acaba
coincidindo co valor.

O uso combinado de cristal e
ferro fundido crea unha revolución no
gusto arquitectónico, impregnado dun
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espírito social, práctico e centrado na
idea de progreso. A beleza artística
exprésase en cada un dos materiais de
construción, convencidos de que a
nova beleza debe manifestarse a través
das forzas da ciencia, da industria e do
comercio. Os decadentistas sentían
aversión por estas expresións, aínda
que compartían a idea de que a beleza
expresase unha función social. Consi-
deraban que a arquitectura debía reali-
zar unha beleza natural que se obtiña
coa harmonización do edificio na pai-
saxe. Pero só se podía construír unha
casa bela se detrás había homes feli-
ces, non alienados pola civilización
industrial.

En oposición ao industrialismo
e á natureza nace o Art Nouveau, que
se difunde no campo da decoración, os
accesorios e o deseño. Ten un acento
funcionalista que se amosa na utilidade
do obxecto e na simplicidade das for-
mas. Os elementos formais do Art
Nouveau desenvolvéronse a partir de
1920 co estilo Déco que herda os seus
trazos de abstracción, distorsión e sim-
plificación formal cunha funcionalida-
de máis acentuada. Toma motivos
desta e enriquéceos con detalles cubis-
tas, futuristas e construtivistas, subor-
dinando a forma á función, a partir da
que busca unha síntese entre a calidade
e a produción en masa.

O ideal dunha nova democra-
cia baseada no individualismo e na
recuperación da relación coa natureza,
exprésase na arquitectura orgánica,

onde o espazo interior se prolonga no
exterior, integrando o lugar natural co
home. Oponse unha beleza inqueda,
plástica e sorprendente como as cons-
trucións de A. Gaudí, que substitúe a
linearidade por espazos labirínticos e o
ferro por materia plástica. As súas
fachadas mudan a relación entre fun-
ción e decoración e entre obxecto
arquitectónico e realidade. 

Unha das características da
arte do século XX é a súa constante
atención aos obxectos de uso e á redu-
ción de todo obxecto á categoría de
mercadoría, que modifica a súa nature-
za para ser útiles, prácticos, relativa-
mente económicos, de gusto común e
producidos en serie. Os aspectos cuali-
tativos da beleza cámbianse polos
cuantitativos. A nova beleza é reprodu-
cible, aínda que transitoria e perecedoi-
ra: hai que inducir ao consumidor a
unha rápida substitución. Nalgúns
grandes museos dedícanse espazos a
obxectos cotiáns. 

O mundo das mercadorías aca-
dou unha capacidade innegable de
saturar a percepción do home moderno,
desaparecendo a distinción entre artista
e home corrente. O deber da arte é
constatar que calquera obxecto adquire
ou perde a beleza polas coordenadas
sociais que determinan as súas formas
de aparición. 

A arte contemporánea descu-
briu o valor e a fecundidade da materia.
Ata este momento, considerábase que
esta era, de seu, informe, e que a bele-
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za xurdía cando nela se imprimira unha
idea, unha forma. Para reaccionar con-
tra esta convicción, a estética contem-
poránea revaloriza a materia. Ten rela-
ción co universo das cousas que se
tocan, que están suxeitas a desgaste,
transformación e desenvolvemento. A
materia é o corpo da obra e ao seu fin,
obxecto do discurso estético. 

Por outro lado, o obxecto ten
unha existencia independente e en
determinados movementos, o artista
“descóbreo” e revela a súa verdadeira
beleza. Nel, existe unha base provoca-
dora, pero tamén a convicción de que
todos posúen aspectos formais aos que
raramente prestamos atención. Á súa
vez, o artista pode reproducir unha
parte do cotián como un anaco de rúa
ou os graffiti dunha parede, refacendo
conscientemente o que parece casual.

A primeira metade do século
XX é o escenario dunha loita dramáti-
ca entre a beleza da provocación e a
beleza do consumo. Na primeira pro-
póñense os distintos movementos de
vangarda e do experimentalismo artís-
tico. Non se introduce neles o proble-
ma da beleza, sobreenténdese que as
imaxes son artisticamente belas e que
lle proporcionan pracer ao espectador.
A arte xa non busca proporcionar unha
imaxe da beleza natural, nin pretende
procurar o pracer sosegado da contem-
plación de formas harmónicas, senón
que tenta ao mundo cunha ollada dis-
tinta. A ela contraponse a beleza de
consumo, fomentada polos medios de

comunicación. A contradición aparece
cando os que compran estas obras
seguen os ideais de beleza do mundo
do consumo comercial, contra o que a
arte das vangardas loitou durante máis
de 50 anos.

Logo da lectura da obra de
Eco, vemos como o século XX é o
momento no que máis modelos estéti-
cos coexisten. Este feito podería facer-
nos pensar que estamos nunha das eta-
pas nas que máis libres somos para eli-
xir. O problema xorde pola necesidade
de ter un criterio formado adecuada-
mente, dende unha perspectiva de elec-
ción persoal fundamentada. Actual-
mente os diferentes modelos estéticos
delimitan unha serie de modos de vida,
roles ou tribos sociais nos que o con-
cepto de beleza é moi dispar. En moitas
ocasións as razóns para achegármonos
a un ou ao outro non existen ou non as
analizamos, axustándonos a formas de
vida para sentirnos arroupados ou inte-
grados socialmente. É necesario deci-
dir con responsabilidade, criterio e ver-
dadeira liberdade, evitando deixarse
levar polo máis simple e fácil. Este é
un punto determinante para a educa-
ción e onde o ensino para e nas artes
ten moito que achegar. Podería ser o
camiño para que moita da estética que
nos rodea, baseada en simples intereses
comerciais e imposta por xigantescas
campañas publicitarias, desaparecera
para dar paso aos verdadeiros artistas,
en moitas ocasións ocultos e traballan-
do en silencio para si mesmos, aferra-
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dos a ideais morais sólidos, convenci-
dos da necesidade de recuperar a esen-
cia solidaria social.

O autor propón que sexa o
propio lector o que identifique os pun-
tos en común da beleza ao longo da
historia. Un indiscutible é a necesida-
de de expresión da humanidade. Ser
capaces de diferenciar o belo, non pola
súa utilidade ou valor, senón ser quen
de aprecialo no seu conxunto, na súa
subxectividade, na necesidade de
expresión e comunicación do autor,
sendo sensibles ás emocións máis

sutís: é a arte, a capacidade humana de
creala, entendela e valorala dentro do
conxunto do que nos rodea. E canto
máis próximos esteamos e nos sinta-
mos desta virtude, máis humanos, no
sentido amplo do termo, e completos
nos sentiremos.

O libro é un pracer e unha
expresión de bonitura do noso tempo.
Lelo, pensalo, relelo acompañado de
ilustracións e textos e da nosa expe-
riencia, aproxímanos á forma máis
complexa da comunicación humana: a
beleza. 

Silvana Longueira Matos
Universidade de Santiago de Compostela




