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Introduccion

La presente investigacion sobre “Arte y Género, propuesta personal” pretende ser un reconocimiento al trabajo realizado
por mujeres-creadoras quienes gracias a su fortaleza, entrega y pasion han logrado descubrir su alma, entorno y sentir a un
publico por demas familiarizado con el arte masculino, aquél que habla de genios o grandes maestros quienes han trazado
la historia y los parametros de lo que es el arte; mismos que enaltecieron a la mujer como madre dolorosa y abnegada,
objeto de belleza, paisaje sublime o como la encarnacién del mal y la perdicion.

Procura ser un analisis y estudio, en primer lugar, sobre como ha sido representada la mujer a través de los afios, desde
su perfil condicionado a un ideal de actitudes y belleza impuestas por la sociedad, y su relaciéon con los creadores al
convertirse en modelo o musa inspiradora, hasta una exploracion del origen, desarrollo y trascendencia del trabajo creativo
de las artistas cuando decidieron acceder al universo del arte y en concreto a la pintura. Es decir, ofrece la posibilidad de
esclarecer la busqueda de identidad de género como eje conductor de lo femenino.

Pues si bien la historia del arte ha girado en torno a las mujeres pues han sido el objeto o motivo
predilecto de la mayoria de artistas figurativos, es evidente que la objetualizacion de las mismas ha
logrado con ello la supervivencia de cierto patriarcado. De ahi el interés por dar impulso y comparar la
pintura realizada por creadoras que en todas las épocas, en todos los tiempos han ofrecido en sus obras
expresiones personales, con enorme significado.

Vale la pena mencionar que no se pretende encontrar el “hilo negro” en cuanto a la produccion artistica
femenina y mucho menos demeritar o cuestionar la labor de los creadores.

Sélo se pretende destacar los problemas por los que han atravesado las artistas como el anonimato,
el rechazo social, el entorno familiar, etc., asi como la resefia de los temas, elementos e imagenes
utilizados por las creadoras al momento de tomar conciencia no sélo de género, sino al ser capaces de
protagonizar sus propias obras.

Es decir, sefalar la obra de mujeres reales, capaces de representar lo que son, mujeres competentes
evidenciando la sumision a la cual estuvieron sometidas o simplemente recreando lo que para ellas es
ser mujer y creadora. De tal forma que la reivindicacion y el analisis de sus obras no sélo es primordial
para encajarlas en la historia del arte, sino para hacer reconocimiento a una labor callada.

Igualmente se procura comprobar que el arte feminista ha repercutido en la creacion artistica de
género, pues aunque éste ha sido considerado y analizado hace poco mas de treinta afios, a partir de
la década de los sesenta, hoy en dia existen cientos de creadoras que conservan y abordan incluso el
esencialismo bioldgico de las artistas de aquellas épocas; proclamando los érganos sexuales femeninos
como emblemas metafdricos del poder de independencia de las mujeres y su libertad; plasmando
temas tabu como el sentimiento ante la menstruacion, el embarazo o la representacion de imagenes
realistas o simbdlicas de vaginas, senos y otras partes de la anatomia que hasta entonces habian sido
un objeto de la cosmovisién masculina.

Este es el caso de las artistas de los afos sesenta en México, década donde aparece y se reconoce
gracias a ellas el Arte con conciencia de Género, baste recordar a: Magali Lara, Maris Bustamante o
Mdnica Mayer, creadoras que supieron romper con los prejuicios que oponen la educacion y produccion
artistica a la maternidad.



A ellas debemos la necesidad de construir un nuevo imaginario de la mujer
creadora. De tal forma que son influencia digamos casi obligada para las creadoras mexicanas de
épocas mas recientes, pues sin lugar a dudas dejaron muy en claro que las tradiciones, las semblanzas
en el lenguaje del cuerpo, el erotismo, la subcultura, la denuncia y el estilo de vida de la mujer comin
bien podrian considerarse como dignos ejemplos de temas a trabajar.

Asimismo, incluye referencias sobre la obra de artistas que han revalorado en su obra
el uso de imagenes o materiales de las denominadas artes menores o tradicionales practicadas por las
mujeres a lo largo de la historia, como el bordado, tejido, flores de migajon y otras artesanias atribuidas
al quehacer femenino.

Asi las cosas, el escudrinamiento a la creacion artistica de género aspira a demostrar que las obras
pictdricas o artisticas en general, plasmadas por creadoras son necesariamente diferentes a las efectuadas
por hombres pues se trata de un modo diferente de ver, sentir y tocar la vida o los escenarios por los
cuales han navegado las mujeres.

A pesar de que algunos estudiosos del tema acepten que no existe algo como un punto de vista
femenino, que no todo el arte realizado por mujeres es feminista, o que el hecho de ser mujer afecta el
caracter, el estilo o los contenidos artisticos, lo importante es reconocer que si bien el proceso creativo
de las mujeres no es necesariamente distinto al de los hombres, indudablemente las mujeres han
experimentado la necesidad de plantear nuevas posibilidades y nuevos simbolos de representacién. Con
todo y que los términos género, femenino o mujer todavia se apliquen como signos discriminatorios.

Pues en el caso del género, la propia construccién cultural de lo femenino induce muchas veces a la
proyeccion, influencia y accién formada de las mujeres, de la misma manera que esto influye en la
forma en que se adquieren y reproducen los signos simbdlicos entre lo que denominan Ser y el Deber
Ser femenino.

Tanto asi, que el interés principal de la investigacidn es hacer un rescate no sélo de los iconos o “clichés”
de lo que significa ser mujer, sino sobre todo el rescate de la memoria de artistas poco analizadas o
reconocidas.

Y asimismo, hacer una parada, retorno o encuentro con lo femineo para comprobar y justificar la creacion
de quien esto escribe, ya sea haciendo una reconstruccion o reformulacion de lo femenino o haciendo
referencia al cuerpo como signo potencialmente expresivo para repensar y hacer evidente la relacion
entre objeto y sujeto, casi siempre bajo el marco de la auto percepcion y la auto representacion.

Es decir, tomar como pretexto la investigacion para presentar una propuesta personal respaldada por la



obra realizada en el transcurso de la practica profesional, pues conforme la obra se ha ido desarrollando
he encontrado que la produccion muestra caracteristicas de género; de ahi la importancia por escudrifiar
el tema y mostrar una serie de analisis de lo que es mi propuesta plastica.

Después de todo, cada creador sabe que las cosas que representa son en realidad simples encuentros
de las cosas Yy situaciones concretas con las de antemano imaginadas o percibidas, para luego casi,
obsesivamente, crearlas y recrearlas, hacer de ellas una reinvencion de la realidad.



1.1 El Sujeto Creador.

La verdad es que las mujeres nunca han contrapuesto,

a los valores masculinos, valores femeninos. Han sido los hombres

quienes, queriendo mantener las prerrogativas masculinas, han inventado

esta division. Si han pretendido crear un dominio femenino-un reino de la vida,
de la inmanencia-ha sido para encerrar alli a la mujer

Simone de Beauvoir

Ser bella y amada es condicién de muchas mugeres;
ser fea y saber hacerse amar es, acaso, la mdxima expresién del genio de las mujeres
Averroes

Habria que cambiar la frase y decir:
Ser bello y amado es condicion de muchos;
Ser creativa, perfecta, inteligente y honesta son, apenas algunas de las expresiones del genio de las mugeres.

Si entendemos que el arte, la creacion plastica, se basa en un mundo constante de re-creacion por medio de infinidad de
formas, texturas, expresiones, representaciones objetivas y subjetivas, que muestran nuevas formas de ser, compartir y
entender el mundo, deberiamos entonces comprender que el sujeto-creador no tiene género. Sin embargo, ya en tiempos
del Renacimiento nos hacian creer que el hombre, un sujeto blanco, heterosexual y occidental, comenz6 a independizarse
como ser auténomo, duefio de su destino y su futuro; hacedor del llamado progreso moderno.

La construccion de este sujeto se hizo gracias a la negacion de otros sujetos que le rodeaban, entre ellos, las mujeres.
La mujer paso6 a ser una especie humana distinta de la masculina, donde desde un negativo quemado, el hombre occidental
se construia como sujeto *

Es entonces, que bajo este criterio, el Sujeto-Creador a través de la historia del arte, es pues generalmente masculino, de
ahi que se hable del genio y no de la genia o creadora.

Segun el diccionario de la Real Academia la palabra genia no existe y genio, se define como: Persona que posee
fuerza intelectual extraordinaria, capaz de inventar cosas nuevas y admirables. Cita a Schopenhauer que dice: Consiste
esencialmente en la perfeccion y energia del conocimiento intuitivo.

Pareciera contradictorio, pues la intuicion es una caracteristica que siempre ha sido relacionada con las mujeres, incluso
se ha llegado a decir que las mujeres somos mas intuitivas o viscerales que racionales.

En palabras de Marian Cao: El concepto de genio, de artista masculino occidental esta fuertemente arraigado en las
concepciones y clasificaciones artisticas hasta el punto de servir de guia para excluir o incluir una obra como arte o arte
de segunda clase ?

Al respecto Anne Higonnet nos recuerda, al referirse al siglo XIX que: (Muchos eran) los factores que impedian a las
mujeres escoger, o incluso aspirar a, cualquier tipo de carrera profesional. El factor especifico mas penetrante y persuasivo
en materia artistica era el concepto que se tenia del genio como de

naturaleza exclusivamente masculina. Lentamente se fue desarrollando, a partir del Renacimiento y solidariamente unida
a una jerarquia de las formas de arte, una idea segun la cual la creacién artistica y su cualidad especifica se explicaban
mediante el genio. Se suponia que el gran artista nacia con genio, genio que triunfaria a pesar de cualquier obstaculo
circunstancial y que se manifestaba en obras de belleza trascendental. Todas las formas artisticas se clasificaban segun
el grado de genio que contuviesen. La pintura histérica, mitolégica o religiosa ocupaba el primer puesto entre las artes
visuales, mientras que las artesanias quedaban relegadas al mas bajo, y todo lo demas ocupaba algun sitio entre una y
otras. La imaginacion se estimaba por encima de la imitacion y la concepcién por encima de la ejecucion. A las mujeres en
cuyo trabajo se percibiese el genio se las declaraba anormales o en el mejor de los casos, asexuadas. Los atributos de la

1 L. F. Cao, Marian; “Creacidn artistica y Mujeres”, Ed. Narcea, Espafia, 2000, pp.15
2 L. F. Cao, Marian; “Creacidn artistica y Mujeres”, Ed. Narcea, Espafia, 2000, pp.26
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feminidad se oponian diametralmente a los del genio.®

De tal suerte, la mujer no ha sido considerada como sujeto-creador 0 genio, sino como objeto de observacién. Ver el
estereotipo que se ha hecho sobre el creador da ejemplo de como las dicotomias de la construccion y exclusion del sujeto
se renuevan y refuerzan.

Si ha permanecido la creencia de que los hombres siempre han sido los sujetos de la creacion artistica (los creadores) y
las mujeres, principalmente, los objetos de esa creacién (las representadas o relegadas), es solo por haber quedado en la
historia del arte, cuando no directamente ignoradas, si minimizadas, estudiadas e interpretadas de manera incorrecta.

Cabe destacar que la Historia del Arte resalta, principalmente, a grandes creadores, todos ellos hombres, todos ellos
genios. Asi podemos mencionar a

Miguel Angel Buonarroti (1475-1564), Sandro Botticelli (1445-1510), Leonardo da Vinci (1452-1519), Gustave Moreau
(1826-1898), Vincent van Gogh (1853-1890), Salvador Dali (1904-1989), Pablo Picasso (1881-1973), Jackson Pollock
(1912-1956), por mencionar algunos.

No es necesario que alguien nos lo recuerde, basta observar las ilustraciones que llenan las paginas de los libros de arte,
Los fondos o nombres de algunos museos, la popularidad de algunos artistas, todas ellas, pruebas casi irrefutables de la
superioridad masculina.

Es asi, que socialmente se considera que el artista es un hombre y que la actividad artistica es masculina.
Como diria Natacha Borzello Todo el mundo sabe qué pinta tiene un artista... un hombre con corbatin, blusén, pantalones
manchados de pintura, una paleta y -accesorio indispensable - una modelo desnuda, muy sexy.*

Sin embargo, habria que sefialar que la casi inexistente presencia de mujeres artistas o creadoras en la historia se debe a un
problema de exclusidn social, en donde las instituciones publicas o privadas dedicadas a la ensefianza de las Bellas Artes
no aceptaban a mujeres como estudiantes. Por lo tanto, sin la educacion adecuada y estando recluidas en el anonimato y
lo privado, su genio artistico no podia florecer.

En palabras de Linda Nochlin a la pregunta de si habia existido grandes mujeres artistas. Si no han existido equivalentes
femeninos de Pollock, Picasso o Miguel Angel, no es porque las mujeres carezcan de talento artistico, sino porque a
lo largo de la historia un conjunto de factores sociales e institucionales han impedido que ese talento se desarrolle de
forma libre: *El error no recae sobre nuestras estrellas, nuestras hormonas, nuestro ciclo menstrual, o en nuestros vacios
internos, sino en nuestras instituciones y educacion entendida como aquello que incluye todo lo que nos ocurre desde el
momento en que entramos en este mundo de simbolos, signos y sefales significativas™®

Ejemplificando lo que Nochlin comenta, puede tomarse el problema de las creadoras-artistas a la hora de acceder al
estudio del desnudo. Desde el Renacimiento y hasta el siglo XIX, el estudio del desnudo constituia una parte fundamental
en la formacién de cualquier artista. Sin embargo, hasta fines del

XIX no se permitia aun el ingreso de mujeres a estas sesiones. Significando asi al final, el no poder consagrarse a la pintura
mayor por excelencia en esos tiempos, la pintura histérica o mitoldgica.

Aceptar las caracteristicas de la mujer creadora como sujeto, era una anomalia que debia adaptarse. O bien eran
definidas como no profesionales, minimizandolas al dedicarse a géneros menores, como el retrato, el paisaje, las flores o
bodegones.

Es decir, la mujer solo podia pretender un fin en la vida, ser hermana, esposa o madre. La educacion artistica solo era
entendida como un pasatiempo para las damas de sociedad. Asi que no se trata de cuestiones de genialidad, ni de biologia
o naturaleza femenina, sino de un aprendizaje en desventaja.

Al respecto Linda Nochlin y Griselda Pollock afirman que: a pesar de la gran tarea de la escritura de biografias, la revision
de conceptos latentes en la historia del arte tales como la idea del genio, la distincion arte / artesania, etc. Asi como las
variables clase/ raza/ género/ procedencia, son algunos de los pivotes sobre los que descansa una visién sesgada y

3 Higonnet, Anne; “Las mujeres y las imé&genes. Apariencia, tiempo libre y subsistencia”, en Duby;,
Georges; Perrot, Michelle (dir), Historia de las mujeres Vol. 4, pp. 276

4 Borzello, Frances y Ledwidge, Natacha; “Women Artists. A Graphic Guide”, Londres. Camden Press,
pp.6-9

5 Nochlin, Linda (1971) “Why there have not been great women artists?”, En Women, Art and Power and

other essays, Londres, Thames and Hudson
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discriminatoria de la historia del arte que silencia no sélo a las mujeres sino al arte de otras culturas y movimientos no
oficiales. ©

Otro fue el caso de creadoras como Artemisia Gentileschi (1597-1652) o Frida Kahlo (1907-1954), entre otras, que deben
a sus padres, también artistas, el fomentar en ellas la preparacién y sensibilidad artistica.

Nadie como ellas para presentar la incomodidad de alcances dificiles de entender en cuanto a laimagen femenina aceptada,
compartiendo la necesidad de afirmarse contra-natura como sujetos en sus pinturas; y aun asi los datos curiosos sobre
sus vidas, llamense enfermedades, accidentes, abortos, etc. suelen anteponerse al analisis de la creatividad y, porque no
decirlo, a la genialidad en sus obras.

Con esto podemos concluir, que existe entonces hasta hoy un gran desafio: el de romper con el estereotipo ancestral que
pone en el cuerpo masculino la capacidad de contener al sujeto de la apropiacién y la posesién del objeto llamado mujer.

Construir la mirada, el sentir de lo femenino es y sera el reto de la mujer artista, reto que no permanece necesariamente en
los prejuicios del genio creador, en los usos y costumbres o en las instituciones sino en la trampa antoldgica que implica
aceptarlo.

Como dijo Raquel Serur: Construir la mirada femenina es embarcarse en la mas utopica de las empresas, y en ello reside
su mayor virtud. Porque construir la mirada femenina no quiere decir solamente trasladar al cuerpo femenino la capacidad
de sujeto que ha debido monopolizar histéricamente el cuerpo masculino o “conquistar para la mujer la soberania de la
mirada que el hombre ha reservado para si”. ’

En el comentario de Elena Serret: La identidad femenina, es por una parte, la auto percepcion de alguien como perteneciente
genérico mujeres o, mas simplemente, su interpelacién por el apelativo mujer, y por otra, la percepcién social de lo que son
las mujeres, es la traduccion imaginaria de un ordenador simbdlico primordial. &

Con lo antes mencionado podemos asegurar que el sujeto-creador femenino se va re-haciendo, re-inventando a lo largo
de la vida con experiencias existentes dentro de su entorno social; llamese la estructura de poder, los deseos, asi como las
limitantes condicionadas que van conformando su identidad que no solo es cuestién de género, sino de la formacién de un
largo y complicado proceso humano.

Desgraciadamente como podemos apreciar la pasividad y la sujecién en el camino de las mujeres por el arte es la constante,
mas adelante tendremos oportunidad de adentrarnos y mencionar los terrenos en donde la mujer sélo ha sido concebida
segun los modelos impuestos ancestralmente, ya sea como mujer fatal, virgen, modelo, madre etc., limitandola asi, a sélo
ser musa inspiradora.

6 L. F. Cao, Marién; “Creacidn artistica y Mujeres”, La creacion artistica: un dificil sustantivo femenino
Ed. Narcea, Espafia, 2000, pp.22
7 Serur, Raquel; “Ocho mujeres en el arte hoy”, Mirada femenina y creacion artistica, Ed. Museo de Arte

Moderno-INBA, 2000, pp. 10
8 Serret, Elena; “Identidad Femenina y Proyecto Etico”, UAM, México, 2002, pp. 31
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1.2 La representacion femenina en la historia.

No existe un pasado original que se deba redimir:

existe el vacio, la orfandad, la tierra sin bautizo de los inicios,
el tiempo que nos observa desde el interior de la tierra.

Existe por encima de todo la biisqueda del origen.

Ana Mendieta

Bien podriamos iniciar asegurando que a través del estudio de las actividades artisticas en el pasado -Historia del Arte—, la
percepcion que se tiene de la mujer se da como mero objeto de contemplacién o inspiracion.

Para el hombre, el creador, el genio, todos los derechos; para la mujer, todos los deberes, incluido el de encarnar la virtud,
la maternidad, la sumision, el honor, la ilusion, el trabajo, la caridad e incluso la lujuria...

Los artistas, todos los artistas han sido quienes mejor la expresan, ya que segun ellos saben analizarla y sintetizarla,
incluso cuando la representacion que de ella hacen sélo es un simple reflejo de los gustos y costumbres de su tiempo.
Normalmente los hombres dan un rostro y un cuerpo a su ideal femenino. Respecto a la imagineria la dibuja, pinta o modela
tal como la ve o como desea verla.

Baste recordar o remontarnos a la mas temprana etapa del arte, a las cavernas del periodo aurifiaciense y sus Venus,
ya sea la de Willendorf o la de Laussel, aquellas horribles representaciones de mujeres, con exageracion de los atributos
sexuales enormes senos, caderas y vientre que simbolizaban, en aquella época, o que mas se admiraba en ellas: la
fecundidad, el ciclo mujer — procreacion.

O bien, referirnos a ciertas pinturas, ya del siglo XIX, donde a la mujer se le disfraza tal vez con fines eréticos con un arnés,
apareciendo literalmente estrangulada mas que exaltada en sus voluptuosidades.

Un ejemplo de lo dicho anteriormente y que refleja en demasia lo expuesto, puede apreciarse en las palabras del critico
de arte Baudelaire quien simbolizo el pensamiento de los artistas de su tiempo y que sigue siendo, para los del nuestro,
una constante referencia. Acerca de la mujer Baudelaire expone: El ser que constituye, para la mayoria de los hombres, la
fuente de los mas deleitosos

e incluso digamoslo para verglienza de las voluptuosidades filoséficas — mas

duraderos placeres (...), la mujer, en una palabra, no es solo, para el artista... la hembra del hombre. Es mas bien una
divinidad, un astro, que condiciona todos los pensamientos de la mente masculina; es como una reverberacion de todas
las gracias de la naturaleza condensadas en un solo ser; es el objeto de la admiracién y de la curiosidad mas vivas que el
espectaculo de la vida puede ofrecer al que la contempla. Es una especie de idolo, tal vez estupido, pero deslumbrante y
fascinador, ante cuya mirada la voluntad se siente cautivada y paralizada (...) Ella es, sobre todo, una armonia general, y
no solo en su porte o en el movimiento de sus miembros, sino también por obra de las muselinas, y tornasoladas sedas
con que envuelve su cuerpo. °

Si asi conciben a la mujer, como un objeto de uso o lujo y a lo mucho capaz de imitar los pensamientos del hombre, objeto
divino agradable de ver y de manipular, a la vez esposa, cocinera, cortesana o dulcinea y tanto mas grata a la vista cuando
se adorna; la pregunta seria, ¢Ddénde queda lo que hace de ella un ser en si? ¢ Donde su inteligencia y su participacion en
el desarrollo de la historia? Ahora mismo en pleno siglo XXI, por numerosas que puedan ser las mujeres profesionistas,
cultas y preparadas, aun seguimos cargando esa gruesa loza.

La fetichizacion del cuerpo femenino hecha por los hombres los ubica en el lugar privilegiado del mirar. La concepcion
que hoy tenemos acerca del cuerpo de la mujer no es la misma que hace unos cientos de afos, ésta se va modificando,
resignificando, revalorizando, a lo largo de la historia y acorde a los ideales en boga en cada periodo.

Lo importante es hacer una reflexion, no sélo sobre la historia de la mujer a través de los tiempos, sino conocer la
representacion que de ella se ha hecho en el arte.

9 Rousselat, Jean; “La Mujer en el arte”, Ed. Argos — Barcelona, 1997, pp. 15
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1.2.1 La Belleza Ideal, imagenes de la mujer desde el siglo XV hasta el s.
XII...

El Hombre para el campo y la mujer para la casa;
El hombre para la espada y la mujer para la aguja;
El hombre con la cabeza y la mujer con el corazén;
El hombre para mandar y la mujer para obedecer;
Todo lo demds es confusion. *°

Estudiar la forma en que las imagenes de las mujeres han sido tratadas en el arte, principalmente occidental, ya de entrada
se antoja interesante, ya que nos ofrece la posibilidad de acercarnos a los innumerables supuestos que de la feminidad o
sexualidad femenina, se han construido a lo largo de los siglos.

Es en la época renacentista, que empez0 a desarrollarse en el siglo XV en las principales ciudades
de ltalia, donde se da una modificacion en cuanto a los gustos y tendencias en la produccion artistica. Ya que no podian
so6lo retomar el arte de los griegos y los romanos, y cuya mayor aportacion fue la nueva percepcion del cuerpo que se
mantendria hasta finales del siglo XVIII no limitandolo, a través de la mirada, ni a la armonia de las formas. Es decir, la
belleza femenina idealizada, creada y exaltada por la mayoria de los autores, se veia menospreciada en los tratados
artisticos por ser menos armonicas que las masculinas. Los senos que podian ser vistos como protuberancias ventajosas,
eran representados por algunos pintores renacentistas como porciones de carne flacida.

llustraciéon 1

Se dice que Durero (1471-1528) es uno de los primeros artistas que plasmaé la diferencia entre pintar un hombre o una
mujer.

Fernando Checa comenta al respecto: Su Némesis corresponderia a la version del ideal femenino que realizo Vitrubio.
Esta obra supone un hito en la historia de las proporciones femeninas, pues las medidas ideales eran las masculinas.

Alejandra Val Cubero resume esta época de la siguiente manera: Hay historiadores del arte que piensan que no fueron los
italianos, sino los pintores de los paises del norte los que primero se preocuparon por pintar las diferencias corporales y
sexuales entre los sexos. Pero no hay que olvidar que Durero viajé a Venecia en 1494 y que la pintura veneciana influyo
notablemente en sus obras. Venecia se convirtio, entre 1500 y 1550, en el centro de la produccion de imagenes femeninas
desnudas, Giorgione (c.1477-1510) primero y posteriormente Tiziano (c.1488-1576) con sus Venus, marcarian un momento
clave en la representacion del desnudo femenino recostado. Entre las representaciones del desnudo femenino creadas
por los artistas italianos y por los artistas holandeses existe una gran diferencia no sélo técnica sino sobre todo tematica.
En el arte italiano la imagen femenina, y en especial la imagen del desnudo, forma parte integrante de una actitud que
implica la relacién entre lo magico-mitico y lo real, de aqui que se pinten cuadros de mujeres idealizadas ajenas a la vida
cotidiana. En Holanda, sin embargo, el protestantismo eliminé en su arte a la virgen como modelo femenino. La ausencia
en el norte de un vigoroso movimiento neoplaténico impidio la identificacion en la pintura de la figura femenina con el ideal
de belleza. En su lugar, la imagineria del hogar y de la vida cotidiana ocupé un lugar central en la iconografia holandesa,

10 Tennyson, Alfred; “The princess”, Oxford University Press, Londres, 1916, lineas 427-431, Traduccion
para “Imagenes pictoricas de la mujer en el siglo XIX” de Alejandra Val Cubero.

11 En esta obra, también conocida como la Fortuna (1502) la idea de belleza del cuerpo femenino, la
extrafia colocacion sobre la inestable esfera, el papel compositivo y equilibrador de las alas y el manto de la
alegoria nos recuerdan que estamos ante una estética diferente a la propuesta por los italianos. Checa, Fernando;
“Alberto Durero”, Madrid, Historia 16,1993, pp.54
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como microcosmos de la comunidad bien gobernada. La mujer hacendosa, la mujer en el hogar, ha sido especialmente
representada por pintores como Jan Vermeer (1632-1675) y Peter de Hooch (1629-1684). 2

Con lo antes citado damos cuenta de que la imagen del ideal femenino corresponde a transformaciones conceptuales
relacionadas con lo social y lo religioso y en, este caso, el desnudo se daba lo mismo para representar lo sagrado o lo
profano. Ejemplificando, nada hay de asombroso si atendemos solo el aspecto visual de las formas, lo mismo puede
coexistir un Tiziano que plasma regordetas Floras, con las aureas ninfas o silfides de Botticelli, quien dicho sea de paso,
hacia de ellas madonas o alegorias paganas.

Podriamos mencionar para ilustrar lo antes dicho tres obras, pertenecientes a los siglos XV, XVI y XVII, producidas, claro
esta, por diferentes pintores en circunstancias y tiempos distintos. Todas ellas reconocidas universalmente en la historia del
arte. “El Nacimiento de Venus” de Botticelli (c.1445-1510), “La Venus” de Urbino de Tiziano (c.1488-1576), y la “Venus del
Espejo” de Velazquez (1599-1660). Piezas que tienen en comun, la historia de la diosa Venus, que aunque primordialmente
se la conoce como diosa del amor y de la belleza, los romanos y autores de la antigliedad, la consideraban también
como protectora del matrimonio y la fecundidad, protectora de las novias, Venus marina del mar y sus navegantes, Venus
victoriosa de los caballeros en las batallas, gobernadora de los carnavales florentinos y venecianos, etc.

12 Cubero, Val, Alejandra; “La percepcion social del desnudo femenino en el arte”, Pintura, mujer y socie-
dad, Ed. Minerva, Madrid-Espafa, pp. 55
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1.2.2 El Cuerpo desnudo y sus matices...

El Nacimiento de \Venus

llustracion 2

Para Ernst Gombrich, El Nacimiento de Venus, simboliza lo siguiente: Esta Venus evoca el ideal ciceroniano de refinamiento
y cultura. Representa por tanto una metafora de la vida moral ya que los seres divinos se distinguian por ser prototipos
ejemplares.*®

El critico Aby Warburg relacioné “El Nacimiento de Venus” con un acontecimiento histérico concreto, y al respecto comenta
lo siguiente:

Sien la Giostra de Poliziano se mencionaba la justa organizada por Juliano de Médicis en honor a Simonetta Vespucci, ¢ No
era posible que los dos cuadros de Botticelli, EI Nacimiento de Venus y La Primavera tuvieran que ver con la belleza y la
muerte de Simonetta? Warburg identifico con Simonetta a la diosa de la primavera que recibe a orillas del mar a la recién
nacida Venus y sugiere lo mismo para la diosa que esparce flores en La Primavera. El rostro serio de Venus posiblemente
proviene de un poema de Bernardo Pulci en el que implora a Venus que devuelva a tierra a la bella ninfa Simonetta. 4

Sifue asi, observamos que finalmente ya sea en Simonetta Vespucci, una mujer real, o en lainspiracién de temas mitoldgicos,
con la obra “El Nacimiento de Venus”, se hace una apertura del arte profano, donde la belleza convive junto al deseo.

Resumiendo lo que Alejandra Val Cubero comenta al respecto: Segun los tedricos neoplatonicos, la belleza expandida por
el universo adquiere dos formas que estan descritas simbdlicamente bajo dos imagenes de Venus, La Venus Celeste y la
Venus Vulgar. La obra el nacimiento de Venus inmortaliza a la primera, mientras que La Primavera representa a la segunda.
Si la Venus celeste tiene un origen celestial es porque nace sin intervencién divina de los testiculos que cayeron sobre la
espuma del mar cuando Urano, dios del cielo, fue castigado por Saturno. La Venus Vulgar es fruto del amor entre Jupiter
y Juno, y por ello, al tener madre, contiene materia y habita en una esfera inferior, el alma césmica. Ambas Venus no son
dos versiones que se contraponen sino que se complementan.

Interpretando a Panofsky, en sus estudios sobre iconologia con respecto al Nacimiento de Venus, donde ésta aparece
desnuda y es la representacion de la diosa del amor. La figura desnuda es la Venus Celeste que simboliza el principio
de la belleza universal y eterna, pero que solo existe en la idea, en la mente. La Venus Vulgar retratada en La Primavera
significa la belleza de lo terrenal.

En conclusion se puede decir que Venus y cualquiera de sus representaciones nos deben remitir, no so6lo a verla como
una diosa del placer, sino como la viva representacion del amor, la caridad, la liberalidad y magnificencia, la gentileza y la
modestia, la dignidad, el encanto y el esplendor.

Solo restaria hacer una breve descripcién de la obra para ubicarla. En el angulo superior izquierdo se encuentran dos
personajes alados y enlazados que soplan, el moreno es Eolo, el viento frio del huracan, el rubio y de aspecto mas delicado

13 Gombrich, Ernst; “Imagenes Simbdlicas”, Ed. Debate, Madrid-Espafia, 2000, pp. 33

14 Comentario de Aby Warburg, ubicado en Tres diosas que aun no son mujeres, de Cubero, Val, Alejandra,
“La percepcidn social del desnudo femenino en el arte”, Pintura, mujer y sociedad, Ed. Minerva, Madrid-Espafia,
pp. 137

Entre los antepasados de la ninfa, Warburg encontré a la Victoria romana y a la ménade griega, en ambas figuras
femeninas el movimiento expresaba el triunfo de la conquista, Para Warburg el estudio de la obra EI Nacimiento
de Venus sirve para mostrar que el Quattrocento tuvo predileccion especial por las figuras femeninas con ropajes
agitados y que éstas aparecian a menudo con el nombre de ninfas.
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es Céfiro, la brisa mas suave. En el centro, Venus, de pie sobre una concha, cubriendo su pecho con la mano derecha y
con la izquierda sujetando un mechon de la rubia cabellera que cubre su sexo. Venus se ve deslizada a la orilla por el mar
donde la Hora de la Primavera esparce un manto de flores para recibirla, al tiempo que las rosas surgen también del aliento
de los céfiros.

Cabe sefialar que en la obra se ven representados los cuatro elementos, aire, agua, tierra 'y fuego, Tal vez haciendo alusion
a la comunion del espiritu con la materia. En este sentido segun Panofsky, este cuadro es casi una sintesis pictorica del
Renacimiento, pues atrajo a los hombres de aquella época por su anhelo de renacer.

La Venus de Urbino

llustraciéon 3

Sin lugar a dudas Tiziano es el pintor mas importante del siglo XVI veneciano. Sabido de todos es, que contd con el
mecenazgo de las familias mas acaudaladas de Venecia y Roma, lo mismo fue caballero que conde, pero ¢,por qué hacer
gala de ello? Por la simple razén de que esto nos sirve como base para comprender que al estar al servicio de la corte y
los ricos, su obra fue solicitada, porque representaba como ninguna otra, la delicadeza, la elegancia y el lujo tan estimados
por las clases altas.

Venecia, es la ciudad donde el sentido del refinamiento que adquieren las maneras cortesanas tuvo grandes repercusiones
en el arte y en la forma de representar a la mujer, con un caracter mas bien erético.

Al respecto Fernando Checa comenta: Los cuadros de desnudos femeninos del pintor italiano excluyen cualquier
interpretacion neoplatdnica para centrarse en las caracteristicas fisicas del desnudo de Venus. La Venus de Urbino es una
pintura erética con complicadas elaboraciones simbolicas de caracter moral o politico.*®

El historiador Edgar Wind también entiende el cuadro de Venus de Urbino como un canto al placer al atribuir a la Venus
rasgos y atributos que trascienden el lenguaje mitolégico, como el manto rojo -color representativo de la nobleza veneciana-
que hay detras de la figura desnuda, las dos sirvientas, el interior de la casa...

En este caso, La Venus de Urbino, descrita por Wind nos recuerda el origen de la misma, la cual, dicen, fue realizada
para la ceremonia de matrimonio entre Guivaldo della Rovere y Giulia Varano en 1534. En el Renacimiento se tenia por
costumbre regalar, solo entre las clases altas, cuadros entre los esposos, con la idea de que mediante el disfrute estético
concibieran hijos bellos y fuertes. El ajuar de la novia se guardaba en cassonis, pequefios cofres, decorados con escenas
mitologicas.

Y esto es exactamente lo que nos muestra la obra de Tiziano, una mujer desnuda, acompafiada de un perro con la mirada
dirigida al espectador, quiza para mostrarse feliz por el acontecimiento y en segundo plano dos doncellas guardando el
ajuar en un cassoni ofrecido por su esposo.

La Venus de Urbino, no fue el Unico caso de obra realizada como regalo nupcial, el mismo Tiziano pinto Amor Sagrado,
amor profano para celebrar el enlace de Niccol6 Aurelio con Laura Bagarotto, por mencionar otro ejemplo.

Si entendemos con lo antes mencionado cual era el pretexto y objetivo de estas obras, en el caso de La Venus de Urhino
15 Checa Fernando; “Tiziano y la monarquia hispanica”, Madrid, pp.99
16 Wind, Edgar;_“Los Misterios paganos del Renacimiento”, Ed. Barral, Madrid-Espafia, 1972, pp. 25
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salta a la vista el fin lascivo de la misma. ;Por qué? Observemos que la figura femenina ahi retratada mas que taparse
el sexo con la mano izquierda parece que lo esta acariciando. La presencia del perro también nos sugiere, un doble
significado, ya que este animalito ademas de ser temperamental y promiscuo, posee las cualidades de la fidelidad, amistad
y proteccion.

Qué mas podria exigir o esperar el esposo, el recién casado de su mujer. Estamos ante una representacion de Venus,
como protectora del matrimonio y la fecundidad, cuya finalidad ademas de la procreacion, sera el convertirse en objeto del
deleite sexual. La mujer al servicio del hombre.

El matrimonio debidé convertirse para la mujer aristocratica en esa época quiza su Unica aspiracion, su estado mejor y
perfecto, donde su educacién y tiempo debia girar en torno a la familia.

Por lo cual podemos comprender como el sentimiento moral y erético en esta pintura no se contraponen. Pasa a ser el
manual de la perfecta casada.

La Venus del Espejo

Interpretando el texto de Carl Justi, “Veldzquez y su siglo”. Para entender el por qué de lo enigmatico de esta imagen de
Venus, vale la pena mencionar que Velazquez, la realizé rompiendo los moldes pictéricos de su época.

llustracion 4

Primero, quiza, por su estatus como pintor recién ingresado a la corte, lo cual influyd en su forma
de percibir el mundo y representarlo. Segundo porque, su vida como artista coincidié con cambios
importantes en lo que se refiere a técnicas y estilos pictéricos. Tercero porque fue en ese momento
cuando el pensamiento magico-mitico decliné para dar paso al pensamiento racionalista. Este cambio
se da por el desarrollo de la ciencia moderna y los descubrimientos de Galileo, Descartes o Copérnico.
Y por Ultimo ya que no existia un ideal de mujer, puesto que el mecanismo de feminizacién no estaba
desarrollado, la figura femenina que plasmé no coincide con un estereotipo, haciendo su lectura adn
mas compleja.

Velazquez ya no represento a la mujer, a la Venus de acuerdo con el modelo de belleza renacentista. Al respecto J. Antonio
Maravall Comenta: En Velazquez, la hermosura o la fealdad, la gracia o la torpeza, la elegancia o la deformidad, son de
cada persona. '’

Logra entonces renunciar a la falsa pretension del idealismo, captando de la naturaleza, de la realidad s6lo lo necesario. De
hecho hubo quienes aln no estando acostumbrados a ello pensaron que muchos de sus cuadros estaban incompletos.

Como ejemplo la misma “Venus del Espejo”, donde difumina la silueta de la cara de la modelo y la reduce a unas cuantas
manchas, como habia hecho ya anteriormente con Las Meninas y las Hilanderas. Se dice que la Venus del Espejo, fue
encargada y colgada al techo de uno de los aposentos de Don Gaspar Méndez de Haro, Marqués de Eliche en 1651.
Aunque posteriormente fue regalada a la familia de Alba, tras el matrimonio de su Unica hija. Y asi sucesivamente hasta
llegar, desde 1906 a la Nacional Gallery de Londres. ¢ Por qué hablar del destino final de la obra? Simplemente porque ello
nos permite hacer dos comentarios interesantes sobre la misma.

17 Maravall, José, Antonio; “\Velazquez y el espiritu de la Modernidad,” Madrid, pp., 124
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Alejandra Val Cubero nos comenta: En 1914 La Venus del Espejo, fue acuchillada por Mary Richardson, una feminista que
vio en ella una imagen que reflejaba de manera clara el sometimiento de la mujer en el arte y que se exponia, por tanto,
para perpetuar la sumision de las mujeres en la vida social.*®

Edward Snow se sirvio de esta obra para oponerse a las teorias feministas que caractegorizaban la mirada masculina como
voyerista, fetichista, patriarcal y falocéntrica. En la Venus de Veladzquez es justamente el espejo el objeto que permite que
ella sea la espectadora. Es el espejo quien media entre el cuerpo de Venus y nuestra mirada como espectadores.*®

¢ Seré que utilizé el espejo para representar la fugacidad de la vida y la belleza? O se trata s6lo del gusto por este recurso,
pues no olvidemos que en las Meninas aparecen difuminados en un espejo los rostros de los monarcas. De cualquier forma
las dos obras son bellas y un buen ejemplo del arte espafiol.

Maridan Cao comenta: Con espejo 0 sin espejo, muchas de las representaciones de los desnudos del arte occidental
inciden en la representacion de la mujer como cuerpo que se observa y a la mujer, sabiéndose observada. La mayoria de
las representaciones muestran a mujeres tumbadas, postradas, sin accién, desvanecidas, como parte del paisaje para ser
consumido, observado y disfrutado. Este podria ser uno de los motivos por los cuales, en 1914, una sufragista ataco a La
Venus del espejo de Velazquez. 2°

Atinadamente, digamos para concluir, que la mirada de la mujer ante el espejo en la pieza de Velazquez es la de
reconocimiento en el personaje como objeto, la mirada sesgada que lanza al espectador es de seduccion, de aceptacién
ante la supuesta contestacion de quien la mira. Es el aviso una vez mas de que la mujer no debe mirar, sino solo ser
mirada.

18 Cubero, Val, Alejandra, “La percepcion social del desnudo femenino en el arte”, Pintura, mujer y socie-
dad, Ed. Minerva, Madrid-Espafia, pp. 166.
19 Cita tomada por Cubero, Val, Alejandra, “La percepcion social del desnudo femenino en el arte”, Pin-

tura, mujer y sociedad, Ed. Minerva, Madrid-Espafia, pp. 166-167 de Snow, Edward; “Theorizing the male gaze,
some problems”, Ed. Representations, 25, 1989, pp. 38
20 Cao, L .F., Marian; “Creacidn artistica y mujeres”, Ed. Narcea, Madrid-Espafia, 2000, pp. 34-35.
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1.2.3 Encarnar la ternura, el dolor y la humildad...

Todo el organismo de la mujer estd adaptado
A la servidumbre de la maternidad y es,
Por tanto, la presa de la Especie.

Simone de Beauvoir

Con respecto a las alusiones o iconografias religiosas es posible descubrir también en ellas, el papel que
desempefiaba la mujer. Utilizaremos como referentes mas importantes tres iconografias religiosas. La
mujer como Eva en el Génesis, su presencia en el nuevo Testamento en los nacimientos o natividades,
asi como las diversas representaciones de Virgenes o Maria Virgen.

Como bien sabemos el Génesis es el primer libro de la Biblia, en el cual se refieren los principios del mundo o la creacion,
sin embargo, uno de los motivos que mas se ha representado del mismo, es el que habla sobre el tan llevado y traido
pecado original, donde Eva no solo se dejo tentar sino que tentdé a su compafiero Adan invitandolo a morder la manzana;
motivo por el cual las representaciones que se realizaron de estos dos personajes a lo largo de la historia del arte seran
sin lugar a dudas estereotipadas. Ambos siempre plasmados en actitud de culpa y vergiienza, pero curiosamente, mientras
Adan aparece tapandose los ojos con las manos, Eva lo que se cubre son los senos y el pubis.

Con respecto al tema Alejandra Val Cubero Comenta: Adan se representa en situacion de no ver y Eva, de no ser vista. La
figura de Eva se adoptara como la *imagen femenina™ por excelencia, y sera reproducida hasta el siglo XIX. La figura de
Adan, sin embargo, desaparecera practicamente a finales del siglo XVI. De acuerdo con la visién agustiniana, la redencion
de *la mujer* pasara por someterse a la disciplina y control del cuerpo, ya que es pecadora. Sabe que va a ser continuamente
observada y, por lo tanto, su postura debe reflejar esas miradas externas. #

Asi podemos observar ya el origen de la mujer como ente u objeto observado y dar cuenta que tiene sus raices en el
cristianismo. Motivo para que artistas, teélogos y moralistas establecieran, cual debia ser el comportamiento de las
Mujeres.

¢Muy conveniente no?

Era mas facil echarle la culpa a Eva por tentar al pobre e inocente de Adan, que asumir su parte de culpa, convirtiendo asi a
nuestro hombre en victima y a la mujer-mala-inconsciente-seductora-pecadora en victimaria. Me parece que estamos ante
todo, frente a la maxima expresién de cobardia. ¢ Acaso Adan no tenia poder de discernimiento? Eso nunca lo sabremos,
pues ya la Biblia, los hombres que escriben la historia, nos relatan lo contrario.

Pasemos alas representaciones de los nacimientos de Jesus, a simple vista estos reflejan el ideal de las relaciones familiares,
padre-hijo-madre, asi como la interpretacion de las condiciones del nacimiento. Para Antonia Fernandez Valencia: En los
nacimientos, la figura clave en el ambito familiar era la mujer. En este campo de las estructuras familiares, la iconografia de
la Reforma es la de los retratos de familia; en el catolicismo, ademas, con la imagen religiosa de la Sagrada Familia. %

La vasta produccién de los nacimientos es innumerable, pues se conocen desde la época medieval en el siglo XVI y en
menor medida, hasta el s. XVII. Lo importante aqui, es la representacién misma del hecho, el alumbramiento. Vale la pena
destacar en las natividades so6lo la presencia de mujeres o angeles y a lo mucho el padre-José, quien aparece como un
observador pasivo. Quiza porque es un asunto netamente relacionado sélo con las mujeres y tal vez la realidad social
mas frecuente, en aquella época, pues las madres sélo eran asistidas por comadronas, version femenina de los médicos
gineco-obstetras de nuestros dias. La reiteracion de la tematica en toda Europa, ademas de sefalarnos esta realidad, se
conecta con la realidad demografica y el pensamiento econémico-politico del siglo XVI.

Antonia F. Valencia nos refiere al respecto: Europa se recupera de la crisis demografica del s. XVI, pero ademas, es el
21 Cubero, Val, Alejandra; “La percepcion social del desnudo femenino en el arte”, Pintura, mujer y socie-
dad, Ed. Minerva, Madrid-Espafia, pp. 61

22 Valencia, Ferndndez Antonia; La pintura fuente para la historia de las mujeres, “Creacion artistica y
mujeres”, Ed. Narcea, Madrid-Espafia, 2000, pp.64
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tiempo de la formacién de un nuevo concepto de Estado que, para configurarse, exige poblacién que genere recursos y
mano de obra laboral y militar. 2

Queda claro, una vez mas, que la funcion en este caso de la mujer solo es la demografica. Una suerte de maquina
reproductora que copula, no por vicio ni por fornicio, sino sélo por dar hijos al servicio. Recordemos que la Iglesia catélica,
condena cualquier tipo de control de la natalidad y no acepta mas relacion sexual en el matrimonio que la que tiene como
fin la procreacion.

En lo que respecta al misterio de la Anunciacién o a la representacion de Maria-Virgen, se dice que al menos en la Italia
de comienzos del siglo XVI, tenian que respetarse aun los cédigos iconograficos del Quattrocento. El pintor tenia que
elegir oficialmente, entre cinco actitudes preestablecidas: La turbacién (la Virgen esta sorprendida), La reflexion (trata de
entender), La interrogacion (plantea preguntas), La sumision (se arrodilla, baja la cabeza y acepta su misién) y finalmente,
El merito (se encuentra sola y lleva ahora dentro de si al hijo de Dios). Por donde se vea, Maria debe advertir y conformarse
ante la gran empresa encomendada. Por eso es que la figura de la Virgen fue objeto de devocién, por cuanto encarna los
valores y virtudes cristianas. En ella también el Verbo puede hacerse carne.

Haciendo un paréntesis recuerdo cuando mis abuelas se referian a La Virgen Maria y a la encarnacion del Divino Verbo,
aunque es algo que aun no comprendo. Pues si bien, encarnar significa entrar en un cuerpo y verbo es la parte de la
oracién que expresa una accion. Ellas me explicaban que el divino Verbo es la segunda persona de la Santisima Trinidad,
encarnada en Jesus, o sea el hecho divino de que Jesus se hizo hombre de carne y hueso gracias a que Maria presté su
vientre para que él naciera. En fin... Gracias a Dios soy atea...

Regresando a la imagen de Maria-Virgen, se puede expresar lo siguiente: Cuando Maria besa 0 amamanta a su hijo, es
la ternura en plenitud, si ella lo presenta a nuestra mirada, desapareciendo detras de él, es la mayor muestra de humildad;
si la vemos reinando en medio de los angeles, es victoria y majestad, y cuando carga con el sufrimiento de Cristo, se
convierte en la maxima manifestacion del dolor, la piedad y la misericordia.

La utilizacion de la pintura como instrumento para fomentar comportamientos parecia mantenerse en aquella época. Ya sea
mediante la recuperacion del mito de Hera, quien por mandato divino, daba su leche a Heracles aunque este no fuera su
hijo y al darsela originé la Via Lactea. Veanse ejemplos como: “El Nacimiento de la Via Lactea”, de Tintoretto (1519-1594)
0 “La Via Lactea”, de Rubens (1577-1640); las que representan a una mujer que emite leche de su pecho en un arranque
de generosidad.

llustracién 6

llustracién 5

O las Inmaculadas, en franca oposicion a la madre que amamanta, la Virgen se desliga de lo terrenal, de la maternidad,
importando solo su perfeccion, su

espiritualidad, su belleza que nace de su virtud. Se decia que una mujer era bella cuando su moral estaba a la altura de
sus rasgos de hermosura.

Conrelacion aesto en 1521 Agnolo Firenzola comentaba: Una mujer hermosa es el mas bello objeto que pueda contemplarse,
la belleza es el don mas preciado que Dios haya puesto al alcance de criatura humana alguna, dado que por virtud de
aquella, elevamos nuestro espiritu a la contemplacion y por medio de la contemplacidn, al deseo de las cosas celestiales.

23 Ibid., pp. 62
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Entre los rasgos mas bellos que una mujer puede poseer esta el cuerpo *blanco* al que se compara con la nieve o la flor
de lis, simbolo de la realeza. Este color iba unido a la virginidad y la castidad y a personajes como la Virgen Maria. 2*

Moderando el carécter y los cuidados de la mujer en vias de alcanzar las cualidades antes mencionadas, o al menos para
gue eso pareciera, asi como la belleza, muchas fueron las que al no contar con ella de manera natural, la alcanzaban con
los correctos cuidados corporales. Se decia que en el Renacimiento para tener un cabello sano y hermoso, habia que untar
en él grasa de caballo o de 0s0; los dientes se mantendrian blancos al frotarlos con polvo de coral o de perla enjuagados
con un buen vino, la cara se mantendria resplandeciente en base de pomadas elaboradas con grasa de serpiente, etc.

Creo que las cosas no han cambiado mucho, pues si ahora no perseguimos la belleza en vias de parecer sublimes o
virginales, sigue siendo el hombre y por qué no la mujer, quienes vamos construyendo nuestros esquemas de belleza; que
lo mismo te lleva a usar Sedal para tener un cabello envidiable, enjuagarte los dientes con Listerine-Whitening para una
sonrisa deslumbrante, o untarte la crema antiarrugas mas cara de Lancome, porque tu lo vales. Todo para parecernos a la
cantante, modelo o actriz de moda y no precisamente a la virgencita del Tepeyac.

Otra caracteristica que hemos dejado a un lado de cdmo habia de presentarse la imagen de la santisima y que sin duda,
permite reafirmar el caracter sexista o machista a la hora de plasmarla es el velo. Pues cabe subrayar, que si no todas,
la mayoria de las representaciones de Maria-Virgen incluso Maria-Madre-Mujer, se presentan con la cabeza cubierta.
¢Muestra de virginidad o respeto? no necesariamente.

Para entender la respuesta, atendamos las palabras del sicoanalista Charles Berg sobre el poder fetichista del cabello: El
cabello ha sido en muchos

hombres un factor determinante en su proceso de seleccion sexual, la atraccién por el cabello esta relacionada con el
desplazamiento que el subconsciente realiza del pelo pubico al pelo de la cabeza.?®

Tal vez por ello, este simbolo de la feminidad, ha encontrado culpa y limitacion moral y religiosa en algunos periodos de la
historia del arte.

Erika Bornay comenta al respecto: El velo estaba relacionado con la creencia antigua que asimilaba la cabellera femenina
descubierta a una cierta forma de desnudez, y San Pablo daba mucha importancia a su uso. Judio de nacimiento y, sobre
todo de formacion, a través de él se afirma la tradicion hebraica, muy discriminatoria contra la mujer. 26

Punto y aparte, merece la representacion de Maria Magdalena, trastocada siempre con lo escondido, libertino, develado,
sensual, libre, ligero, picaresco, lascivo, travieso, licencioso y erotico. Nunca alejada en sus formas de lo académico, la
imagen nos sugiere a una mujer que se siente transportada fuera de su cuerpo. Sin embargo, la mirada presenta un éxtasis
ambiguo, que la hace verse tan carnal, como celestial.

Maria Magdalena, ya sea por sus atributos fisicos o por su biografia, cumplia en lo social la mejor demostracion del
desprestigio y el placer. Dio a los artistas la oportunidad de pintar la imagen de una mujer hermosa, ricamente ataviada. A
través de su ropaje, a través de su figura, se permitieron acceder a desnudeces que en el caso de una Venus, Virgen o de
cualquier otra diosa pagana, no se hubieran atrevido.

Asi, encontramos que en las representaciones que de ella se hicieron, antes de ver un desnudo aparente, vemos a una
mujer cuya expresion condolida, sus brazos cruzados, sus vestimentas, sus atributos, su biografia, la convertian en la viva
imagen del arrepentimiento y la penitencia.

Sin duda alguna Maria-Virgen-Madre o Magdalena, la mujer se vio en la pintura religiosa resignada a
ensalzar el triunfo de algunos episodios biblicos, con el fin de motivar a los espectadores y mas bien
a las espectadoras a cumplir con los deberes de toda mujer: cuidar a la familia, ser sumisa, pura,

24 Firenzola Agnolo; “Diélogo delle belleze delle donne”, 1521. Cita. Extraida de “La profesionalizacion
del artista en la génesis” de Cubero, Val, Alejandra; Ed. Minerva, Madrid-Espafia, pp. 51

25 Bornay, Erika; “La Cabellera femenina”, Ed. Cétedra, pp.15-16. Para profundizar méas en el tema, con-
sultar: The unconscious significante of Hair, Londres, 1951, pp. 67. Tesis previamente desarrollada por R. Von
Krafft-Ebing en su monumental estudio Psicopatias Sexuales, New York, 1965, pp. 49 (1.a Ed.1886), en el que
afirma que el cabello es uno de los fetiches sexuales mas comunes en el hombre.

26 Ibid., pp. 16.
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extremadamente bella, misericordiosa, humilde, tierna, buena madre, y por qué no hasta sentirse la
reina del cielo, perdén del hogar.
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1.2.4 De la Belleza ideal al artificio, imagenes de la mujer en el siglo XIX y XX...

En el nivel de la realidad [as mujeres no son,
No tienen existencia propia.
Son la pura expresion de la feminidad.

Soren KierRegaard.

Antes de iniciar, con los repetitivos clichés que de la mujer se pintaron en el siglo XIX, conviene hablar del contexto donde
estas obras se realizaron.

El romanticismo que se inicia hacia 1830, da a los intelectuales la oportunidad de gestar un cambio en las ideas, lo que
inicia como idea libertaria contra la Monarquia, fue luego un verdadero programa que con la bandera de la libertad impulsa
a todas las artes. La revolucion de 1830 devolvié a Paris a muchos exiliados politicos ante la benigna acogida de Luis
Felipe. Este estilo abarcd hasta la revolucion de 1948 para luego imponerse la tendencia del realismo y de los primeros
“ismos”.

Este siglo no solo arrojé un aumento sobre las funciones del arte motivado por el choque entre el capitalismo, las ideas
socialistas, las ideas feministas y las ideas romanticas. La sociedad se politizé afectando asila manera de concebiry entender
el arte. Tanto tedricos como criticos, escribieron sobre las funciones que ahora debia tener el arte en la sociedad.

Divididos en dos bandos; los primeros, eran los que promulgaban que el deber del arte era cumplir con un propésito moral
o social. Los segundos mantenian la postura del arte por el arte, es decir, buscaban que la obra de arte no tuviese por qué
brindar una interpretacion, o comentario de lo cotidiano, tratando asi de liberarse de la crueldad aleccionadora del tema.

El despertar del s. XIX tuvo una gran justificacion social, pues es en esta etapa de la historia, cuando el mundo se
industrializ6 y mecaniz6 a pasos agigantados. Los artistas pretendieron volver a la naturaleza, revivir el pasado glorioso y
en parte también exaltar la imaginacién y el gusto por lo exético en contra de lo calculado y académico. El arte debia estar
fuera de toda regla. No olvidemos que los pintores vanguardistas nacientes en esta época rompieron con el esquema del
pintor académico, contribuyendo, gracias a ello, a configurar lo que es nuestra percepcion actual.

Asimismo, este siglo, trajo consigo un sin nimero de escritos que hablaban sobre la mujer y para la mujer. Estos buscaban
hacer reflexionar sobre la mision que debian desempefiar en la sociedad, hombres y mujeres. De hecho se podria decir
gue ninguna época anterior hizo tanto hincapié sobre la familia y los roles a seguir por los dos sexos, o al menos no de
forma tan minuciosa.

Relacionado con esto Alejandra Val, nos dice: El tema de lo publico y lo privado fue objeto de estudio por parte de pensadores
alemanes y franceses como Hegel, Kant, Schopenhauer, Guizot, Bonald, Saint-Simon y Fourier. Y aunque no todos fueron
participes de la reclusion de las mujeres en el ambito de lo privado lo cierto es que abogaron por reqular la sexualidad
femenina en una época obsesionada por la maternidad y la paternidad.?”

Sin embargo, los tratados de las buenas maneras, aunque parezca casi espeluznante, no eran solamente redactados por
hombres, sino que la mayoria eran escritos por las propias mujeres. Ellos versaban sobre las actitudes que debian tomar
las féminas, ya fuesen madres, hijas o esposas. Algunos titulos destacados fueron: “Mision de Mujer” de Sarah Lewis; “Las
heroinas de la vida domestica” de Octavius Frier; “Hijas, esposas y madres de Inglaterra” de Sarah Ellis, etc.

Comunmente las mujeres, sélo podian acceder a abandonar el hogar para casarse, claro esta bajo el consentimiento del
padre. Pasaba de ser conducida por la figura paterna, a la sumisién y mando de su marido. No podian votar, ocupar cargos
administrativos o de gobierno y en el caso remoto de ser madres de un hijo natural, el padre de la criatura era quien obtenia
la patria potestad.

Pero no todo era tragico, pues a pesar de que los movimientos obreros, intelectuales y conservadores abogaban por la
estabilidad y moral de la familia, el movimiento feminista lentamente comenzaba a florecer.

27 Cubero, Val, Alejandra; “La percepcion social del desnudo femenino en el arte” Ed. Minerva, Madrid-
Espatfia, pp. 336. Schopenhauer en su ensayo sobre la mujer (1850) habla de la razon débil de la mujer, afirman-
do que la naturaleza, al negarles la fuerza, les ha dado en cambio, para protegerlas de su debilidad, la astucia.
Otto Weininger, en su obra Sexo y caracter (1903) seguia afirmando la pervivencia de lo masculino frente a lo
femenino, pero ya no atribuia esta diferencia a la naturaleza sino a la cultura.
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Por lo tanto la presencia femenina en el arte del XIX es sin igual, pues lo mismo nos remitira a escenas donde se manifiesta
el deseo por proteger y cuidar de cualquier peligro a la mujer, limitandola a presentarse como un ser fragil. Como a ser la
encarnacion de la Libertad, o en su condicién de mujer trabajadora como obrera o campesina, asi como a la creacién de
imagenes femeninas que, pese a romper con los esquemas idealizados de los siglos anteriores, siguieron enmarcando a la
mujer dentro de estereotipos, nada alentadores entre los cuales destacan: El de la mujer fatal o vampiresa, La mujer como
naturaleza, o la mujer como decadencia; en donde lo mismo se presentaba como enferma o prostituta.

Con lo antes mencionado, se puede afirmar, que el desnudo sirvioé en esta época para producir, principalmente imagenes
de mujeres malditas, desplazando asi a la pintura de corte costumbrista y de paisaje. Si bien la pintura de mediados y hasta
finales del siglo XIX produjo multitud de imagenes femeninas que poco tenian que ver con la técnica y temas, de las obras
de desnudos clasicos, es necesario destacar que el nuevo tipo de feminidad representado, poco o nada ayudd a que las
mujeres fueran captadas mas alla de la realidad definida por ellos a través del erotismo y la sexualidad.

Al respecto Alejandra Val Cubero menciona lo siguiente: Se pas6 de pintar un cuerpo proporcionado, en el que la mujer
muestra el pudor al cubrirse el sexo con las manos, a pintar otro en que la mujer refleja, la mayor parte de las veces que
es causa de la perdicion del hombre.

Para la escritora Chantal Jennings, la mujer recreada por los artistas modernos aparece bajo dos figuras, o es una madre, y
la maternidad viene aqui a lavar el pecado original justificando el amor entre el hombre y mujer; o es la mujer fatal, unida al
mal y a la muerte. La mujer era el fuego y el agua, la tierra, el amanecer y la noche. El concepto de mujer abarco, al menos
desde el punto de vista artistico, todo lo positivo y lo negativo de los pintores de fin de siglo. %

Considero lamentable, que esta forma de visualizar a la mujer adn nos persiga. Baste remitirnos y lo digo sin animo de
ofender, a la obra de José Luis Cuevas, quien de manera incansable aparte de su egocentrismo, casi siempre plasma a sus
mujeres como objetos sexuales, veleidosos, que lo llevan como siempre a caer en sus redes, a rendirse ante ellas y sus
encantos. Considerandose asi un eterno enamorado de las mas bajas pasiones que despertaban en él, lo mismo Berta su
primera esposa en paz descanse, las ficheras y prostitutas en tiempos de farra; las modelos en su estudio o ahora Beatriz
SuU NUevo amor.

® La Mujer Fatal o Vampiresa... angel lascivo o demonio

Lo que las hace preciosas y las consagra, son los innumerables
pensamientos que despiertan, generalmente severos y negros. ..

lo que hace la belleza particular de esas imdgenes

es su fecundidad moral. Estdn llenas de sugestiones, pero de
sugestiones crueles, dsperas, que mi pluma, aunque acostumbrada
a luchar contra las representaciones pldsticas, quizd sélo

haya introducido insuficientemente.

Charles Baudelaire

Conviene mencionar que la presencia de la “femme fatale”, se debe a poetas y escritores antes que a los pintores. Pues
son ellos quienes se encargan, a través de sus escritos, de plasmar a la mujer como simbolo de fatalidad, perfeccion, y
belleza al mismo tiempo. Uno de los mejores ejemplos al respecto es el libro “Las Flores del Mal” de Baudelaire, pues en él
se observa a la mujer que lucha entre los ideales del bien, la moral y el mal. Baudelaire no dejé de proclamar, que la mujer
es natural y por lo tanto abominable, en tiempos de una Europa moralmente en declive.

La Mujer fatal simbolizaba para los artistas lo irracional, lo caético, lo tenebroso, lo desconocido por ser como un pozo sin
fondo. Los artistas que traspasaron estas imagenes a la pintura, expresaron su preferencia por lo artificial antes que lo
natural, promoviendo una visién extravagante y pesimista de la vida; relacionaron la sifilis, con el prototipo de mujer fatal,
aunque la plasmaron mejor, quienes la entendian como simbolo de la decadencia sexual.

Al respecto Maridn Cao comenta: Tomando como precedente a la vagina dentada de las representaciones de la Edad

28 Cubero, Val, Alejandra; “La percepcion social del desnudo femenino en el arte”, C&p. Imégenes pic-
toricas de la mujer en el siglo XIX Ed. Minerva, Madrid-Espafia, pp. 351-352. Cfr.Chantal Jennings, L Eros et
femme chez Zola, ob.cit; pag. 127
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Media, la mitologia y la iconografia religiosa seran utilizadas por los artistas plasticos para dotar de atributos a la femme
fatal. La mujer fatal, la medusa, encarna de algin modo, a la mujer que mira, y da por ello miedo. Es la mujer peligrosa, que
atrae y es letal, es esa mujer que, segun muchos textos medievales, ve al demonio cuando se ve en el espejo. Es la mujer
que deja ciego al hombre. Como Dalila, es la mujer castradora. %

Las imagenes mas recurrentes fueron las de Pandora, Salomé, Judit, Cleopatra, Dalila, Medusa, etc.

Pandora no solo abrira la caja de las desdichas, sino que interpretara el principio de lo femenino la sexualidad y el placer,
apareciendo como una maldicién destructora. Tal vez las dos mejores o las que presentan lo antes mencionado sean: La
Pandora realizada por Rossetti en 1874 y la de O. Redon de 1910.

llustraciéon 7

Entre los prerrafaelistas destaca Gabriel Rossetti (1828-1882) quien con su obra “Astarté Syriaca” -1877- logra una
representacion parecida a su Pandora, mostrandonos a la diosa pagana, con un hermoso cabello largo, curvas insinuantes
y velos transparentes que dejan poco a la imaginacion. Esta obra es destacable, porque representa a Astarté Syriaca una
diosa de la mitologia asirio-babilénica, también conocida como Ishtar. Dicen que ella era una diosa cruel de la fertilidad,
de la guerra, del amor y del placer, que envilecia a su multitud de amantes, a quienes tomaba por poco tiempo y después
abandonaba.

Medusa, considerada una bella atroz, sera no solo victima de los celos de Palas Atenea, sufriendo el cambio de su hermosa
cabellera por serpientes, o decapitada por Perseo al no ser convertido en piedra, sino la encarnacion viva del mal, motivo
por el cual fue pintada por artistas como Rubens (1577-1640) con su “Medusa” de 1819 cuya versidn nos presenta tan
solo la cabeza cercenada rodeada de cabello que se transforma en serpientes ondulantes y de la cual destacan los ojos
horrorizados de la mujer.

llustracién 8

29 Cao, L. F. Marian; “Creacién artistica y Mujeres”, La creacion artistica: un dificil sustantivo femenino,
Ed. Narcea, Madrid-Espafia, 2000, pp. 36-37
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O por Edward Burne-Jones (1833-1898) otro prerrafaelista, con su interpretacion al mito,
titulada “El hechizo de Merlin” de 1874, quien pinta a un subyugado, robado y débil mago, victima de los encantos y cabello
viperino de su amada e ingrata Nimué.

llustracion 9

Sin duda alguna, la corriente artistica que mas participacién tuvo para recrear laimagen de la mujer fatal, fue el Simbolismo.
Los autores mas destacados de esta corriente son: Gustave Moreau (1826-1898), Gustav Klimt (1862-1918) y Odilon
Redon (1840-1916).

Los simbolistas creian que el deber del artista era el expresar la verdad eterna, descifrando sus claves, transformandolas
en simbolos mas comprensibles. Ellos fueron uno de los primeros en relacionar la imagen femenina con la naturaleza y en
concreto con la serpiente, pues pensaban que ésta era la mejor representacion de la feminidad.

Por lo tanto podemos entender que si para los simbolistas la mujer es la encarnaciéon del mal, que tienta al hombre o
espiritu, es obvio el por qué reprodujeron pasajes del Antiguo Testamento, plasmando la belleza maldita y corrupta; la
seduccién de la mujer cruel y castigadora.

No obstante, la imagen que posiblemente creé mayores expectativas entre los autores, fue Salomé. Pues fue llevada a la
pintura, al teatro y a la 6pera.

Para Peter Wollen: El culto de Salomé tuvo un papel fundamental en la formacion de la modernidad como fuerza
emancipadora y como reto a los supuestos decimonoénicos con respecto a los papeles propios de uno y otro sexo. *°

Quiza la Salomé danzando ante Herodes, de Gustave Moreau fue la version mas sofisticada,
pues en ella se recrea como pretexto, un mundo imaginario donde se mezclan sin problema, la arquitectura morisca, la
decoracion de los clasicos y la joyeria etrusca. Tenemos que reconocer que es una obra de excelente factura.

Sin embargo, para entender como visualizaba Moreau a la mujer, debemos conocer como se expresaba de ella.

llustracion 10

Alejandra Val Cubero cita a Ragnar Von Holtes y transcribe: El pintor francés Gustave Moreau, hablé de la mujer, en los
30 Wollen, Peter; “Salomé un mito contempordneo 1875-1925”, Madrid, Museo Nacional de Arte Reina
Sofia, 1996, pp. 86
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siguientes términos: Si tu buscas entrar un poco en esa forma misteriosa, simbdlica y totalmente intima de expresar las
cosas que es lo propio de mi talento, Uinico en su género, gozarias realmente de los temas logrados de esta manera. Esta
mujer aburrida, caprichosa, de naturaleza animal, que disfruta tan poco de ver a su enemigo a sus pies, tal es su hastio
debido a la satisfaccién de sus deseos. Esta mujer se pasea desmayadamente de una manera vegetal y animal en los
jardines que acaban de ser manchados por esa horrible muerte que horroriza al mismo verdugo, que se salva trastornando.
Cuando quiero lograr esos matices los encuentro, no en mi tema, sino en la naturaleza misma de la mujer, en las mujeres
gue me rodean, mujeres que buscan emociones malsanas y que estlpidas, no comprenden el horror de las situaciones
mas terribles...3*

También a él debemos una Cleopatra pintada en 1887. ¢Motivos? Todos, gracias a su
pasado, pues en ella debid advertir Moreau la conjuncion de los elementos de mujer mala y perversa: La belleza, el incesto,
la veneracion a dioses paganos y el gusto por las serpientes, recordemos que Cleopatra se quita la vida al hacerse morder
por un aspid venenoso.

Hablemos de Judith, cuentan que ella era una joven y bella viuda hebrea que venga a su pueblo sirviéndose de sus
encantos y su aguda astucia. El general Holofernes, a las 6rdenes de Nabucodonosor, debia castigar al pueblo hebreo.
Judith lo seduce y emborracha y a sangre fria, en el suefo post-coital, lo degolla mostrando su cabeza a todo el pueblo.
Judith vio su mejor representacion en manos de otro simbolista, Gustav Klimt ya sea en su “Judith I” de 1901 o en “Judith
[I” de 1909.

Ambas triunfantes seductoras, pero la primera mas natural y fresca que la segunda, pues en “Judit II” se muestra una mujer
con el rostro maquillado y algo viejo, unas manos flacas y huesudas que dan la idea méas de garras, sujetando la cabellera
de Holofernes.

31 Cubero, Val, Alejandra; “La percepcion social del desnudo femenino en el arte”, C&p. Imagenes pictori-
cas de la mujer en el siglo XIX Ed. Minerva, Madrid-Espafa, pp. 361-362. Para ahondar en el tema consultar:
Ragnar Von Holtes, L art fantastique de Gustave Moreau, Paris, Jean Jacques Pauvert, 1960
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lustraciéon 11

llustraciéon 12

En los expresionistas como Edvard Munch (1863-1944) se mostraria, al menos en su obra “Cenizas” de 1894, “El Beso
de la Muerte” de 1899 y “Autorretrato Parafrasis de Salomé” de 1898; la relacion amor— deseo—temor por la mujer. A él
debemos la imagen de la mujer como vampiro, dotada de larga cabellera.

llustracion 14

llustracion 13

Lo que nos hacen suponer lo antes dicho, al menos en la obra “Cenizas” es la
disposicion de los elementos y los personajes. Pues el hombre que se encuentra en un extremo del cuadro, con las manos
sobre la cabeza encogida, parece asustado. Tal vez nos demuestra con esta postura su angustia y vacio, después del acto
amoroso. A su lado de pie, triunfante una mujer de larga cabellera rojiza, que de tan larga alcanza a cubrir parte de la
espalda del sujeto. Su vestido y la postura de sus brazos, con un poco de imaginacién nos remiten a la forma de una vagina
y una matriz respectivamente. Como dato extra se puede agregar que a lo largo de la historia del arte, los cabellos rojizos
0 cobrizos, se asociaban con lo demoniaco, y a la mujer que los poseia en abundancia con un gran impetu sexual, toda
una devoradora.

Al respecto Erika Bornay dice lo siguiente: La antigua dicotomia mujer -naturaleza / hombre — cultura era una division
admitida sin reserva alguna en los circulos del pintor noruego, en los que la representacion de la fémina de sexualidad
devoradora sera muy recurrente. Munch resumiré la fuerza de esta sexualidad en las abundantes y envolventes cabelleras
de sus figuras femeninas.

32 Bornay, Erika; “La Cabellera femenina”, Un dialogo entre poesia y pintura, Ed. Céatedra, Madrid-Espafia
pp. 67
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llustracién 15

En el “Beso de la Muerte”, se aprecia de manera asfixiante, un craneo envuelto por la larga cabellera de una siniestra mujer.
Y en “Autorretrato Parafrasis de Salomé” observamos la cabeza suspendida del autor, aprisionada por unas largas mechas
de cabello oscuro que resaltan sobre el violento rojo del fondo. Dos pruebas mas del temor de Munch hacia la mujer-fatal

capaz de destruir mediante el sexo.

llustracién 16

Por ultimo a mi parecer, son los surrealistas como Max Ernst (1891-1976), o Salvador Dali (1904-1989) quienes plasmaron
como objeto sexual a la mujer, al relacionarla con la “femme fatale”. En obras como: “Mujer desnuda y tela de arana”, de
Max Ernst, en la que una telarafia esta situada en el centro del sexo de una mujer desnuda; en “El espectro del sex-appeal”
de Dali de 1934, donde se representa a si mismo con los rasgos de un nifio atemorizado por la aparicién de un monstruo
femenino, mutilado y gigante, el cual lleva por senos bolsas llenas de monedas y por vientre una almohada.

No olvidemos que fueron ellos quienes compararon a la mujer con la mantis
religiosa; insecto de modales estudiados y cuidadosos, quien primero seduce y después del acoplamiento devora a su
pareja. Para justificar la obra de Ernst y por qué no la de Dali, recordemos otro tipo de insecto relacionado con las “femme
fatale”, las famosas viudas negras, las mujeres arafia que atrapan a los hombres en su tela, pacientemente tejida. Aquellas
gue cuentan son frias y calculadoras, las que aman para matar o abandonar al indefenso hombre llevandose su dinero.

llustracion 17

O en “Shirley Temple”, también de Dali de 1939, donde, me parece, nos ofrece una trilogia, pues en ella se aprecia la
imagen de una esfinge con senos, garras y el rostro de la pequefia Shirley coronada por un murciélago.
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La esfinge, un personaje o animal fabuloso ya de por si impenetrable, de la cual se dice dedicaba su tiempo a proponer
acertijos y problemas dificiles de resolver. El rostro de la pequefia, que nos puede remitir a las seductoras Lolitas, nifias
gue, tras una dulce mirada, sonrosada boca y cabello precioso, ocultan una pequefia mantis religiosa. La misma que hara
con sus berrinches y maltratos, de un hombre mayor lo que quiera, hasta hacer de él un esclavo; para luego aburrirse y
dejarlo, o al menos esa es la Lolita que el cine y la literatura nos a mostrado. Y para recalcar aun mas el peligro de esta
pequefa “femme fatale”, el murciélago simbolo del erético atractivo que pueden ejercer las vampiresas.

Dejando fuera a Dali, por ser en sus obras méas universal, otro pais donde se hizo presente la versién de la mujer fatal y por
tanto, seductora fue Espafia, donde también por medio de la literatura se produjo el encanto.

llustracion 18

Sirvan para muestra unas lineas del libro “Cara de Dios” de Ramén del
Valle-Inclan: Casi todos los hombres de tu temperamento tienen en la vida una mujer asi. La mujer fatal es la que se ve una
vez y se recuerda siempre. Estas mujeres son desastres de los cuales quedan siempre vestigios en el cuerpo y en el alma.

Hay hombres que se matan por ellas, otros que se extravian... %

llustracién 19

Cabe subrayar que ellos la trasladaron a su contexto y estilo, dando como
resultado la seductora Gitana o bailadora, quien de hecho llegé para quedarse y convertirse en la imagen exética y
nacionalista por excelencia. El estereotipo de la mujer liviana, de la gitana, fue utilizado por artistas como Julio Romero de
Torres en “Gitana desnuda” de 1909 y “La nieta de Trini” de 1929 o Goya con sus majas, ya sea la vestida o la desnuda, o
en los Caprichos que son una serie de grabados donde recre6 a través de mujeres jovenes o viejas, vestidas y desnudas
toda una variedad de brujas.

33 Cubero, Val, Alejandra; “La percepcion social del desnudo femenino en el arte”, C&p. Imagenes pictori-
cas de la mujer en el siglo XIX Ed. Minerva, Madrid-Espafia, pp. 362; Cita extraida de: del Valle-Inclan, Ramon,
“Cara de Dios”, Madrid, Taurus, 1972
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llustracion 21

llustracion 20

e La Mujer como decadencia... mujeres insanasy prostitutas

La fantasia del hombre, es la mejor arma de la mujer
Sofia Loren

Las mugeres evitardn lo bajo no porque esté mal, sino porque es feo...
iNada de deber, nada de apremio, nada de obligacién! ...

Hacen algo sélo porque les place. ..

Me cuesta creer que el bello sexo sea capaz de tener principios.

Kant

Carne, muerte, sexo, depravacion, perdicién y delirio, son algunas de las peculiaridades que percibieron y plasmaron
los artistas del siglo XIX en la mujer como decadencia. Unas por las condiciones de vida de la época, otras por el deseo
enfermizo de ver a la mujer como mero objeto de placer. Todas, siempre todas de manera miségina.

La mayoria de ellas livianas, exuberantes, con carnes maravillosas y admirables cabelleras. Mientras no fuesen consumidas
por enfermedad, cansancio o vejez.

Algunas encerrando en su mirada secretos dolorosos, imposibles de ocultar tras un pesado maquillaje o en la risa
simulada.

Lo cierto es, que la atraccién erética del cuerpo femenino existe y a pesar de haber cambiado en el transcurso de los
tiempos, es en siglo XIX cuando el cuerpo que se pintaba anteriormente preferentemente desnudo, fue moldeado por los
vestidos, destacando el uso del corsé, que realzaba los senos. Siendo para muchos artistas un buen recurso, pues su uso
era relacionado con la prostitucion. Sobre esto Judith Walkowitz nos comenta: Uno de los rasgos por los que se reconocia
a las prostitutas era su vestimenta, mujeres pintadas, acicaladas contorneandose a lo largo de las calles, con muselinas
blancas y sucias y seda azul grasienta y barata. 3*

El problema a observar, es que la mayoria de los artistas no realizaron nuevas lecturas sobre la decadencia de las clases
mas desfavorecidas de la sociedad, sino que refuerzan el estereotipo de la mala mujer, que por marginalidad, vende al
mejor postor su cuerpo y sus caricias; tal vez con la idea de hacer alusiones de una sociedad que requeria cambios y
soluciones.

Asi fue como la prostitucién como simbolo de decadencia adquirié importancia entre pintores y escritores de la época.
Aunque cabe sefalar, la representaron unas veces como victima y otras como mujer fatal.

34 Cubero, Val, Alejandra; “La percepcion social del desnudo femenino en el arte”, Ed. Minerva, Madrid-
Espafa, pp. 373 Citado por Walkowitz, Judith; “Prostitucion y sociedad Victoriana”, Women, Class and State,
Ob. Cit; pp.26 Traduccion de la autora.
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Al respecto Alejandra Val Cubero nos comenta: Se cree que el hecho de que la
pintura y la literatura reflejase el tema de la prostituta se debia al aumento de las prostitutas en las calles de las principales
ciudades europeas, pero tal idea no parece tener una base seria. *°

Cabe subrayar, que la prostitucién al adquirir el estatuto de problema publico, por ser un fenémeno social de grandes
proporciones, fue estudiada por médicos, psiquiatras, bidlogos y pedagogos. Pues fue relacionada con locura, histeria,
miseria y transmision de enfermedades.

llustracién 22

Judith Walkowitz comenta al respecto: Se pensaba que habia mujeres que nacian prostitutas,
mujeres que sufrian un tipo de locura moral de la cual no podian recuperarse y otras que se hacian prostitutas. %

Sin embargo el motivo a destacar es la representacion, en donde sobresalen la mayor parte de los artistas considerados
como modernos. Ejemplos, muchos:

llustracién 23

Paul Cézanne (1839-1906) con “El eterno femenino” de 1877, donde se aprecia al centro, la imagen de una mujer cuya
Unica vestimenta es un par de medias y en donde ésta es observada por una multitud de hombres enloquecidos, entre los
cuales destaca la figura de un obispo.

Edgar Degas (1834-1917) con “El prostibulo” del877, cuya imagen dice mas que mil
palabras, en la cual se observan seis mujeres complaciendo a un supuesto caballero.
El incansable Henri de Toulouse-Lautrec (1864-1901) cuya obra gira en torno a los centros de diversién parisinos y del cual

35 Cubero, Val, Alejandra; “La percepcion social del desnudo femenino en el arte”, Ed. Minerva, Madrid-
Espafia, pp. 373.

36 Un informe de la Comision Real inglesa elaborado en 1871 afirmaba que no habia comparacion entre las
prostitutas y los hombres que se relacionaban con ellas. En un sexo, la trasgresion es cuestion de ganancia, en el
otro, es la satisfaccion de un impulso natural (Citado por Judith Walkowitz en Prostitucién y sociedad Victoriana;
Women, Class and State, pp. 58. Traduccion de la autora.
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se podrian enumerar varias piezas como: “Mujer subiéndose la Media” de 1894, “Las dos amigas” 1891, “El molino rojo”
1890, Rue des Moulin 1894 etc.

llustracion 24

llustracion 26

llustracion 25

Edouard Manet (1832-1883) con la siempre recordada
“L"Olympia” de 1863 la cual pasaria a la historia del arte como la mejor version de la Venus o mujer como prostituta. ¢ Por
qué? Para empezar se dice, que el nombre de Olimpia era utilizado por muchas de las cocottes o prostitutas parisinas, por
la postura de ella que remite mas a lo lascivo que al pudor, cuando se acaricia o cubre el pubis recostada provocativamente
sobre las mullidas almohadas, como si fuera una mujer que gustosa espera a su cliente. Por la mujer negra a su lado quien
lleva flores tal vez regalo de alguno de sus amantes, en fin...

llustracion 27

Esta obra se realizé incluso en tiempos en donde la raza negra era considerada sexualmente promiscua, asi que no
descartemos la inclusién de la ayudanta de color como simbolo de lo antes dicho.

O en la obra de un artista que se inclinaba mas por el andlisis social, mediante el objetivismo como:
Otto Dix (1891-1969) quien utilizaba la imagen de la mujer como simbolo del rancio capitalismo,
presentandola como una vieja prostituta de medias caidas y rostro terrible.

La obra de Dix se destaca por ser mas irénica, al presentar la fealdad de la realidad en obras como: “El salén I” de 1921,
“Matrona de prostibulo” 1923, y tal vez su pieza mas impactante “La gran Ciudad” 1927/1928 en la cual se aprecia en sus
tres paneles, una fila de mujeres, tanto en la calle como en una lujosa fiesta mostrando la sexualizacion de sus cuerpos,
hablandonos al final de lo mismo, de una sociedad decadente.
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llustracion 30

llustracion 29

llustracion 28

® | a Mujer como Naturaleza...

objeto o fruto de consumo

La mujer tiene que asombrarnos y encantarnos, Como un idolo,
estd obligada a adornarse para ser adorada.

Ast tiene que abandonar todas las artes y subyugarlo todo
para elevarse por encima de la naturaleza,

tinico modo de conquistar corazones y llamar la atencion.
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Charles Baudelaire

El tema mujer como naturaleza fue importante y mayormente desarrollado durante el s. XIX y XX. Mientras el hombre era
identificado con la cultura y todo lo que ésta representa, la mujer era el simbolo de lo campestre, de lo esencial por sus
caracteristicas fisicas y bioldgicas. No en balde la ciencia se encarg6 de relacionar a la mujer con la luna a través del ciclo
de la menstruacion.

Asi el sol, el agua, los frutos, los vegetales, la tierra, las flores, todo paisaje o espacio natural sirvié como pretexto para
elaborar metaforas sobre la mujer. Quien no ha escuchado que al poseer o desvirginar una mujer se le desflora. No
olvidemos en este caso, que las flores de Lirio se establecieron entre algunos artistas como el mejor emblema entre la
naturaleza y la mujer. A los surrealistas debemos la comparacion de la mujer amada con una rosa, especialmente su sexo,
quizéa con la idea de relacionar la imagen con pureza, belleza, y de acceso doloroso por las espinas.

En el s. XIX podemos observar la relacién entre mujer y naturaleza de manera muy significativa, en las obras de: Paul
Gauguin (1848-1903), Gustave Klimt (1862-1918) y Henri Rousseau (1844-1910). Los tres establecen una relacion muy
estrecha entre sus mujeres y la naturaleza que parece sofocarlas.

llustraciéon 31

Pues si bien recordamos, en algunas obras Klimt enmarca a sus personajes en oro y flores, como si al anular el espacio les
otorgara el poder de la eternidad. Esta forma de decoracién que seguramente no es inconsciente, expresa a la vez, éxtasis
y pavor, como si las figuras se entregaran a una lucha entre la vida y la muerte. En su obra El Beso el fin debié ser arrancar
de la fragil mujer un instante de eternidad, que sélo a él le pertenece.

Gauguin " no en balde viajé a Tahiti en busca de ex6ticos paisajes en donde colocar su ideal
de lo femenino. Y asi realizd6 numerosas obras donde las nativas se perdian o convertian en una misma cosa, el refugio
ideal donde la mujer estuviera siempre dispuesta a recibirlo y otorgarle la paz que necesitaba. Esto se puede observar en
su obra llamada La invocacién de 1903 o en el cuadro El perro rojo.

llustracion 32

37 Vi muchas mujeres de ojos calmos. Deseaba que ellas quisieran ser poseidas sin hablar, brutalmente.
De alguna manera era una especie de deseo de violarlas (Paul Gauguin)
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El aparentemente inocente aduanero Rousseau, con su obra El Suefio de 1910 nos ofrece tras
la expresion primitiva y fantastica de un bosque tropical, la imagen de una mujer envuelta entre plantas y arboles, tal vez
simbolizando a la tierra, el origen de la vida, sitio donde el hombre busca el consuelo de la madre siempre dispuesta a
consolar. O tal vez la expresion pasiva de una mujer en espera de que el hombre le revele lo excitante y exotico que puede
resultar el mundo.

llustraciéon 33

Paul Cézanne (1839-1906) y Henri Matisse (1869-1954) recuperan el tema de las bafistas, agregando en ellos el paisaje
que funciona como metafora del paraiso. Pues nos ofrecen piezas donde los cuerpos desnudos, juegan junto al agua,
regocijandose por un aparente bienestar, como si quisieran guiar al hombre, a través de sus encantos. Cézanne con su
obra “Bafiistas” de 1905 y Matisse con su obra “La Danza” de 1910.

llustraciéon 34

René Magritte (1898-1967) y su obra “La gran Batalla” de 1964, donde podemos apreciar uno de los estereotipos de mujer
entre los surrealistas mujer-fruto, objeto de consumo. Como si la mujer estuviese colgada de un arbol esperando a que
un hombre pase la recoja y se la coma. Gracias a la imagen de un hombre cuyo rostro es cubierto por una gran manzana
verde, en espera de ser consumida tan pronto esté madura.

Todas tienen en com(n, ser objetos pasivos de la mirada masculina. Mujeres ensimismadas cuya materia prima es la carne

gue muestran al espectador. No es por ello extrafio que artistas posteriores hayan desconstruido a la mujer por cuanto ha
sido su imagen manipulable.

llustraciéon 37
llustraciéon 36

llustraciéon 35
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Ejemplos concretos se pueden
observar en la obra de Hans Bellmer (1902-1975) “Gente intervenida” de 1935 en donde se aprecia el cuerpo deformado
de una mujer cuya cabeza son un par de enormes senos.

Y en la pieza “La Muifeca” de 1938 figura en la cual observamos el cuerpo amorfo de una mujer en la que sobresalen dos
pares de mufiones haciendo el papel de senos y dos pubis enlazados por un enorme vientre.

llustracion 39

llustracion 38

En la obra de Pablo Picasso (1881-1973) “Las sefioritas de Avifion” de 1907 en la cual, cuentan, fueron plasmadas cinco
mujeres de un burdel de la calle de Avifion en Barcelona. Las figuras representadas desde diversos angulos efectivamente,
nos muestran a cinco mujeres exuberantes, violentamente hechas pedazos.

llustracion 40

O a través de las obsesiones de Egon Schiele (1890-1918) en sus innumerables desnudos femeninos mutilados. Cuerpos

dislocados y doblados presentados en su
mayoria de frente, como si estuvieran éstos a sus pies, y del cual tomamos como ejemplo: “Mujer desnuda” de 1909 y
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“Desnudo femenino recostado con las piernas separadas” de 1914. Sin embargo, conviene decir en su defensa, que dio el
mismo tratamiento violento a sus desnudos masculinos.

llustracion 42

llustracion 41

Mujer objeto del temor “Femme fatale”, Mujer y decadencia
o Mujer naturaleza que es igual a objeto de disfrute. Todas imagenes construidas por y para el hombre.
Las cosas no han cambiado del todo. Hoy nuestros hombres-artistas contintan la tradicion de ver en
la mujer un objeto manoseable, posible de utilizar como pretexto para ejercer su oficio, reiterandonos
la sensacion de no saber si estamos durmiendo o en el infierno.
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1.3 La modelo como musa.

Las mugeres son un sexo decorativo.
Nunca tienen nada qué decir, pero lo dicen de manera encantadora.

Oscar Wilde

Profesion que si bien ha sido poco considerada o mal vista, pues en otras épocas se relacionaba con la prostitucion.
Sin temor a asegurarlo, la modelo y la modelo como musa han sido piezas clave en la construccion del arte y la pintura
universal.

Iniciemos asi con algunas definiciones de lo que es un modelo: es un objeto que se reproduce imitandolo, persona o cosa
digna de ser imitada®; modelo es una persona, o con menor frecuencia una cosa, que sirve como muestra a seguir por el
artista en una pintura o en una parte de ella.®

Entendemos con estas definiciones, que el pintor se convierte en una especie de Genio, que transforma a la materia, a la
modelo en arte puro. Siendo en este caso la modelo un pretexto o medio al servicio de la obra y su creador. Recordemos
gue desde el Renacimiento las modelos habian sido utilizadas en Italia antes que en el resto de Europa, consolidandose la
practica en la mayor parte de los paises europeos hasta el siglo XIX.

Cabe sefialar que su presencia, cobr6 importancia cuando en las academias se exigia a los artistas cultivar sus habilidades
sobre anatomia, composicion, perspectiva y color.

Al respecto Alejandra Val Cubero comenta: La vision realista y naturalista que habia alcanzado la pintura en el siglo XIX
promovié la idea de que no se podia pintar un desnudo femenino sin la presencia de una modelo. Es decir, las modelos
eran imprescindibles para la buena practica artistica, aunque su papel estuviera en todo momento subordinado al del
artista. 4°

Asimismo, a principios del siglo XIX estas mismas academias contribuyeron a la relacion desigual entre artistas y modelos,
pues al ser el desnudo uno de los niveles superiores a los que aspiraba todo artista, y ante la inminente y gradual entrada
de mujeres en las escuelas de arte, se propicié que las modelos femeninas fueran entonces las mas demandadas, pues
no era bien visto que un hombre posara desnudo ante una mujer.

De no ser asi, a los hombres se les pedia imitaran en sus poses a personajes mitoldgicos o histdricos, destacando asi la
fuerza por medio de su musculatura y a las mujeres las poses de las estatuas de la antigiedad, cubriendo casi siempre su
sexo con las manos.

Sin embargo, todo evoluciona y asi en las ultimas décadas del s. XIX con todo y que las academias reforman sus planes
de estudio ampliando el niumero de clases al natural y la facilidad para entrar a sus clases, promovidos por los Salones que
exigian la perfeccion para acceder a exhibir en ellos y ser conocidos, surgen y se legalizan principalmente en Francia en el
afno1800 los estudios privados de arte o ateliers, incrementando asi la demanda de modelos.

Claro esta, con un fin diferente, su objetivo era alejarse de los canones establecidos, introduciendo lo que dieron por llamar
la creacion del artista, representando al cuerpo tal y como era. Asi fue como muchos de los pintores modernos retrataron a
sus modelos en el estudio. Se dice al respecto, que Picasso fue uno de los mas prolificos, pues realiz6é entre 1950 y 1970
mas de treinta cuadros que tenian por tema la relacién entre él y sus modelos.

Al ser Paris, un lugar en donde se establecieron muchos artistas, intelectuales y escritores, proliferaron igualmente las
modelos; siendo sus puntos de encuentro o reunion las plazas, mercados y cafés, o en la famosa plaza Pigalle, que era
la zona de cabarets y prostitucion, cercana al mercado de las pulgas. Por lo mismo no resultaba dificil que una misma
mujer posara para varios pintores. Como es el caso de algunas modelos que posaron para algunos artistas prerrafaelistas,

38 de Toro, Gisbert, Miguel; “Pequefio Larousse Ilustrado”, Ed. Larousse, Montparnasse, Paris, pp. 691

39 Oxford English Dictionary.

40 Cubero, Val, Alejandra; “La percepcidn social del desnudo femenino en el arte” . Ed. Minerva, Madrid-
Espafia, pp. 266-267
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simbolistas o decadentistas.

Pero las cosas no eran tan simples y faciles, pues a lo largo de esa época, las modelos fueron presa facil de los comentarios
de una sociedad ambivalente, pues mientras las clases privilegiadas las hacian ver como seres depravados que asumian
el papel de prostitutas, por otro lado eran relacionadas con la pureza y la belleza, convirtiéendolas en verdaderas musas
para los artistas.

En palabras de Alejandra Val: Durante el siglo XIX las mujeres estaban divididas entre buenas (madres, esposas e hijas)
y malas, y sin duda alguna, las modelos, por hacer caso omiso a las normas de decencia burguesa, se las incluian dentro
de esta segunda categoria. *

Otra de las razones que hicieron pensar mal a la sociedad que las acusaba, era la similitud entre los trabajos de las modelos
y las prostitutas, pues ambos se llevaban a cabo en lugares o espacios cerrados. Y en este caso el taller del artista, fue visto
como la sala del burdel donde las mujeres que posaban, seguramente accedian a los deseos de quienes las retrataban.

Posiblemente se debia también a la procedencia social de las modelos, pues se dice, que la mayoria provenian de la clase
trabajadora. DedicAndose a menudo, para cubrir sus necesidades econdmicas, lo mismo a ser dependientas de comercios,
empleadas domésticas o actrices de teatro o cabaret. Como Annie Miller y Fanny Cornforth artistas de cabaret, quienes
trabajaron para Rossetti (1828-1882) o la vedette del “Moulin Rouge” Jeanne Avril quien posé para Toulouse-Lautrec (1864-
1901).

Sin embargo, por otro lado, se sabe que algunas modelos eran de origen mas bien acomodado e incluso aristocratico,
como es el caso de Mary Zambaco, musa de Edward Burne-Jones (1833-1898), la duquesa de Colonna, modelo de
Courbet (1819-1877), Emma Dobigny, quien posé para Corot (1796-1875) y Degas (1834-1917), y Victorine Meurent quien
poso para el célebre cuadro L"Olympia de Manet (1832-1883) sélo por mencionar algunas.

No obstante, estas mujeres deben su fama o al menos ser recordadas, no solo por ser buenas modelos para los pintores,
sino modelos de artistas conocidos. Es decir, que lo normal era la invisibilidad o anonimato de las mujeres que posaban,
cuerpos hoy sin identidad plasmados a lo largo de la historia del arte.

41 Cubero, Val, Alejandra; “La percepcion social del desnudo femenino en el arte” Las modelosy los aman-
tes del arte, Ed. Minerva, Madrid-Espafia, pp. 279
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1.3.1 La relacion entre el artista y la modelo... modelo de desigualdad

Cuando una mujer es poesia,
El hombre por vulgar que sea es poeta.

Jacinto Benavente.

Con lo anteriormente mencionado, sobre el origen de muchas de las modelos, el vinculo
entre el creador y éstas pudo verse poco favorecido, debido a su procedencia humilde o dudosa, aunado por supuesto a
las retrogradas ensefianzas de las academias, que instruian no solo sobre el uso del dibujo o la composicidn, sino el
fomento al estereotipo del artista = a genio, llevandolos a construir en su imaginacion, a la mujer como un bello objeto
estatico que debe ser incluido al dominio de la técnica en su trabajo.

Asimismo, la relacién se sabe desigual gracias al desprecio que algunos artistas tuvieron y manifestaron por las modelos,
por considerarlas simples objetos a su servicio.

llustraciéon 43

Al respecto, Juan Carlos Pérez Gauli comenta sobre Paul Klee y Matisse: Paul Klee se referia en estos términos a su etapa
de aprendizaje en la Academia: la sala de desnudo de Heinrich Knirr me produjo una impresion desagradable, jdeberia yo
dibujar la horrible mujer con su fofa carne y sus inflados pechos y su asqueroso vello pubico!

Matisse, al hablar de sus modelos, se expresaba del siguiente modo: Mis modelos, figuras humanas, no son solamente las
comparsas de un decorado. Son el tema principal de mi trabajo: Dependo absolutamente de mi modelo que observo en
libertad y al que luego fijo la postura que mejor corresponde a su naturaleza. Cuando tomo una modelo nueva la observo
en el abandono de su reposo para poder adivinar la postura que mas le conviene y de la que me convierto en esclavo. A
algunas jovencitas las conservo durante afios hasta que se agota mi interés. 42

En otro texto, de Gilles Néret citado por Juan Carlos Pérez Gauli expone la manera en que Matisse trabajaba con sus
modelos: La modelo es para los otros tan sélo una fuente de informacién, pero para mi es algo que me obliga a la
observacion... Pinto directamente delante de la modelo, en ella misma, mis ojos apenas distan un metro de ella, y mis
rodillas casi rozan las suyas. Y solamente tengo la impresion de haber hecho progresos cuando observo que mi trabajo
se ha ido alejando de la influencia de la modelo, de su presencia, presencia que no es necesaria para comprobar sus
cualidades corporales, sino para mantener un sentimiento, un estado de flirteo, que termina finalmente con una violacion.
¢ Violacion de quién? La mia propia, en un estado de excitacion sentimental ante el objeto amado... La modelo es para mi
un trampolin, una puerta por la que tengo que pasar para llegar al jardin en el que me encuentro solo y bien; la modelo

42 Gauli, Pérez, Juan Carlos; Cap. “El pintor y la modelo”, “Creacidn artistica y mujeres”, Ed. Narcea, Ma-
drid-Espafa, pp. 74-75-76
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existe para mi en tanto me es util. ¥

Como podemos darnos cuenta, Matisse (1869-1954) se refiere a la
modelo como algo, como una cosa, que deja de ser humana para convertirse solamente en objeto totémico y carnal a su
servicio, apareciendo reflejado tanto en su obra, como en sus escritos.

llustracion 44

Quiza por ello, muchos de los pintores que llegaron a realizar autorretratos con sus modelos, con estas obras quisieron
dejar bien marcada la diferencia. Pues si traemos a la memoria parte de las mismas, daremos cuenta de que los hombres-
los artistas aparecen siempre vestidos y las modelos desnudas. Como si el vestuario cumpliese el estatuto de superioridad
por ser el hombre, el artista, el jefe quien paga los servicios de la inferior y dependiente modelo que se alquila.

Sobre el asunto Juan Carlos Pérez Gauli comenta: Para Matisse y muchos otros artistas, el vestido dota de personalidad al
cuerpo, por ello la mayoria de los artistas cuando hacen retratos o autorretratos los pintan vestidos. Este sentido del pudor
esta basado en una construccién histérica procedente del cristianismo. 4

El vinculo desigual, también puede ser observado en algunas fotografias de la época, entre las cuales destacan: Fotografia
de Toulouse-Lautrec y su modelo, 1894, o en Matisse dibujando a una de sus modelos preferidas de 1939. En ambas se
puede observar a los pintores ataviados con trajes, mirando fijamente a sus desnudas modelos.

Cabe mencionar, que el fenédmeno no solo se dio entre los pintores y sus desconocidas modelos. Incluso se pueden
observar las mismas situaciones entre los artistas que llevaban una relacién mas estrecha con estas. No importando si
eran esposas o amantes.

Picasso (1881-1973), quien realizé6 mas de treinta cuadros con el tema del pintor y la modelo tan solo entre 1950 y 1970,
cuyo caso especial podria ser los cuadros pintados durante su relacién con Marie Thérése, con la que estuvo obsesionado
durante ocho afios, y de quien cuentan fue la modelo a la que mas retrato. Al ser una relacién intensa, Picasso no reparo
en hacer alarde en ello en sus obras cargadas de enorme sensualidad.

43 Cit. Néret, Gilles, (1994), Gauli, Pérez, Juan Carlos; Cap. “El pintor y la modelo”, “Creacion artistica y
mujeres”, Ed. Narcea, Madrid-Espafa, pp. 76

44 Gauli, Pérez, Juan Carlos; Cap. “El pintor y la modelo”, “Creacidn artistica y mujeres”, Ed. Narcea, Ma-
drid-Espafa, pp. 75
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Como en el caso de “Muchacha ante el espejo” de 1932 y “Mujer con sillon rojo” del mismo afio. Sin embargo, en casi
todas las representaciones de modelo realizadas durante toda su vida productiva, la imagen de ésta sirvié s6lo como un
pretexto.

llustraciéon 45

llustraciéon 46

Mencién especial, merece la relacion desigual expresada en la obra de Pierre Bonnard (1867-1947) el eterno observador
de la imagen de Marthe su mujer; y como siempre, podemos ver a lo largo de quince afios en los que la represento, dos
etapas especiales, quiza las mismas por las que atraviesa toda relacion de pareja 0 matrimonio.

llustraciéon 47

La primera donde la sexualidad y la sensualidad estan presentes con desnudos en los
gue Marthe se observa recostada lo mismo sobre un sofa que en una cama, con las piernas abiertas en actitud provocativa.
De las cuales destacan Desnudo Azul de 1900 o Indolencia de 1899. La segunda se desarrolla desde 1920, en donde
Marthe aparece normalmente de espaldas o de pie a punto de salir o entrar al bafio, pues cuentan que por aquellos afios
Marthe desarrollo una tremenda neurosis y obsesion por su limpieza. Asi el origen de los nuevos desnudos presentaban
un caracter mas ausente, Marthe dejé de ser la mujer de la que algun dia se enamoré. De esta etapa sobresale Desnudo
a contra luz de 1908.

Pero no nos dejemos llevar por la aparente historia de amor, lo que es cierto es que en la obra de Bonnard, Marthe
siempre fue un pretexto por medio del cual expreso el manejo del color y la luz lo que lo llevé a ser conectado con los
impresionistas, 0 a elaborar los angulos insolitos y la perspectiva aérea.

Como podemos darnos cuenta, lo que seduce a los artistas de las modelos no son ellas mismas, sino el poder utilizarlas
para seducir con sus recreaciones.
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1.3.2 La modelo como musa... proyeccidn o inspiracion

Desde el instante que quieras a una muger,
Dejaras de saber cudl es el color de sus ojos.

Mattré de Beauge.

llustracién 49

llustracién 48

¢ Por qué hablar de proyeccion o inspiracion, cuando nos referimos a la
modelo como musa? ¢ Qué secretos debe ocultar? ¢ O qué aptitudes, o caracteristicas debe cumplir una mujer, una modelo
para convertirse en musa? Interesantes preguntas, pero alin mas intrigantes sus respuestas.

Iniciemos definiendo qué entendemos por musa.

Ala musa la relacionamos casi siempre con la palabra inspiracién, aquel estado en el cual el alma se somete a la influencia
de una fuerza casi sobrenatural, que permite a los artistas crear; y de quien la inspira, es aquella cosa, persona o situacion
gue puede hacer brotar un sentimiento.

Por tanto, podemos comprender que la modelo como musa, al menos en el arte, sera aquella mujer que por su belleza y
cualidades logre inspirar en los artistas algo sublime que sea digno de plasmar.

Sin embargo, para un gran grupo de artistas, al menos al inicio de las vanguardias, poco o mucho era lo que importaba si
la modelo tenia cualidades, siendo sus musas aquellas mujeres que personificaban su ideal de mujer: las profundamente
sensuales e intelectualmente inofensivas. Una mujer bonita que permaneciera todo el tiempo callada.

Misia Godebska es una de ellas, una mujer que a lo largo de su vida tuvo varios maridos, gracias a su belleza. No sélo logré
la admiracion de éstos sino la de muchos pintores, entre los cuales se encuentran: Los Nabis Pierre Bonnard (1867-1947),
Edouard Vuillard (1868-1940), y Toulouse-Lautrec (1864-1901). De ellos fue Vuillard quien se sintié mas atraido hacia ella,
apareciendo de forma constante en su obra desde 1890.

El grupo de artistas Die Brike-El puente, entre los cuales destacan Ernst Kirchner (1880-1938), Emil Nolde (1867-1957)
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y Erich Heckel (1883-1970) eligieron como musa a una bella adolescente llamada Franzi, por ser para ellos simbolo de la
libertad sexual, libre de inhibiciones. Pues sentian una extrafia fascinacioén por el tipo de mujer - nifa. *°

Asi las cosas, encontramos que algunos artistas surrealistas, compartian el mismo gusto por utilizar a la modelo como
musa. Sin embargo, bajo su muy peculiar perspectiva, creian que la mujer existe por y para ser muchas cosas. Existiendo
asi la mujer: como virgen, nifia, criatura celestial, hechicera, objeto erético y mujer fatal.

Todas ellas, formas miséginas y patriarcales que nos dan a conocer las caracteristicas que buscaban a la hora de seleccionar
a la mujer-modelo-musa. Un ser completamente vulnerable y maleable, facil de convertir y representar lo mismo como
madre, hija, esposa 0 amante.

Juan Carlos Pérez Gauli comenta al respecto sobre los surrealistas: En sus relaciones con las mujeres, la libertad del artista
nunca era cuestionada, puesto que cuestionarla era cuestionar su arte. Las mujeres ejercian sobre ellos la capacidad de
provocar al subconsciente y permitir que se liberasen sus deseos ocultos. 46

Por ello no es dificil de entender la relacion que establecieron Dali y Gala, Pues él pudo encontrar en ella, la posibilidad de
dar salida a todas sus fantasias, convirtiendo a Gala en el mas cruel o claro ejemplo de mujer-modelo-musa.
De todos es conocido el gran nimero de obras que Dali dedico o realiz6 gracias a la inspiracion de su amada Gala.

Juan Carlos Pérez Gauli transcribe unas palabras de Dali que nos muestran tan intensa relacion: Firmando mis cuadros
Dali-Gala no he hecho mas que dar un nombre a una verdad existencial, puesto que sin mi gemelo Gala, yo no existiria. Con
Gala, he conquistado... la parte macho y hembra de mi genio... Desde entonces somos cuatro (hombre-mujer Dali, mujer-
hombre-Gala) a explorar el mundo. Con Gala he encontrado la alegria de las primeras edades, el paraiso heterogéneo del
nifio de pecho, mi total placer bucal y el cegador imperialismo espiritual.

Conocido por la fascinacién que tiene por los objetos kitch, los articulos producidos en serie, la publicidad y la cultura
popular, Jeff Koons (1955) es otro de los artistas que ha llevado al limite la relacion modelo-musa. En 1990 junto a su
entonces pareja la actriz porno italiana Cicciolina realizé bajo el titulo “Made in Heaven” (Hecho en el paraiso), un conjunto
de controvertidas piezas, consistentes en esculturas y fotografias gigantes de la pareja haciendo el amor. En ellas se
observan con claridad y detalle, diversas practicas sexuales, que van desde un felatio o cunnilinglie, hasta el primer plano
de una penetracion.

45 Francoise Dolt6 explica desde el psicoanalisis el porqué del comportamiento seductor de las adolescentes.
*En el Edipo, las nifias perversas en el sentido de seductoras... han descubierto que su poder de seduccion reside
en su aceptacion de no tener falo y en su deseo de que otro se lo dé: no para tener el pene, sino para ser duefias
de quien lo tiene y pueda asi satisfacerlas. Las nifias verbalizan la seduccion e inventan historias en las que los
protagonistas son sus padres o familiares allegados. Por desgracias estos fantasmas engafiosos para los adultos
implican en ocasiones secuelas sociales traumaticas para todos; y todos los sicoanalistas han tenido que tratar
mujeres cuyos fantasmas edipicos verbalizados habian promovido la credibilidad del entorno, y trastornado y
arruinado su vida. O por el contrario, nifias que, sometidas por obra de su imprudencia seductora a los asaltos de
hombres familiares o parafamiliares, no han podido hablar de ello a tiempo, porque se sentian a la vez culpables
y orgullosas de despertar la atencién de un adulto. Dolt6 Francoise 1986. Citado por Gauli, Pérez, Juan Carlos;
Cap. “El pintor y la modelo”, *Creacion artistica y mujeres”, Ed. Narcea, Madrid-Espafa, pp. 82

46 Gauli, Pérez, Juan Carlos; Cap. “El pintor y la modelo”, “Creacidn artistica y mujeres”, Ed. Narcea, Ma-
drid-Espafia, pp. 83

47 Dali 1975; Gauli, Pérez, Juan Carlos; Cap. “El pintor y la modelo”, “Creacion artistica y mujeres”, Ed.
Narcea, Madrid-Espania, pp. 83
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Claro esté que en ellas Cicciolina es solo un instrumento a su servicio, pues
aunque Koons participa en las fotografias de forma activa, es ella quien acata e interpreta sélo la accién que complaciente
dicta el creador del montaje.

llustracion 51

llustracion 52

llustracion 50

Considero que hoy no podemos dejar de escudrifiar o analizar las obras sin pensar en las mujeres que hasta hoy han sido
representadas. Sin embargo, lejos de victimizarlas, encontramos a través de ellas los modelos y prejuicios creados por la
mayoria de artistas masculinos. Al hacer conciencia sobre el papel que la modelo como musa ha tenido que desempefar
puedo asegurar que las preguntas en un principio elaboradas han sido respondidas.

Sirva decir como epilogo, de este primer capitulo que no estan todos (as) los (as) que son, ni son todos (as) los
(as) que estan, simplemente seleccioné por interés personal a los autores y las obras donde la mujer aparece
desnuda. En el siguiente tendré oportunidad de sefialar las representaciones que de la imagen femenina han
realizado las pintoras.
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2.1 La muger en el arte.

¢Qué espiritu sofiador no ha sentido la intima
dominacion, el imdn insolito de sus mugeres
singularmente expresivas y fascinantes?

Rubén Dario.

El esfuerzo que deben hacer las escasas o poco reconocidas mujeres, dedicadas al arte, es enorme y no siempre
recompensado. Pintar, esculpir, hacer grabado, fotografia o instalacién exige a la mujer una tarea previa. Emanciparse
de toda tarea condenada a la femineidad o realizar una doble labor que hara necesariamente mas limitada su produccion
artistica.

Sin embargo, la eleccién del arte como profesién y como actitud ante la vida a pesar de los sacrificios que pueden llegar a
socavar la obra de las creadoras. Ellas, artistas todas con mayusculas, han aceptado el desafio, construyendo asi la mirada
femenina pese a la inercia de los prejuicios, usos y costumbres de cada época en donde hicieron evidente su existencia.
Revindicar la capacidad de mirar y hacerse notar en un mundo donde los artistas, los genios siempre han sido ellos.

Reunir en un capitulo o punto la muestra de algunos nombres de nuestras antecesoras, contemporaneas o actuales
creadoras resulta complicado. De hecho, tal vez se realicen omisiones imperdonables. Sirva esta recopilacion como un
breve homenaje o reconocimiento a cada una de ellas, desde los exquisitos y académicos trabajos de Sofonisba Anguissola
(1532-1625), las enérgicas obras de Artemisa Gentileschi (1597-1652), hasta el vibrante impresionismo de Mary Cassat
(1845-1926) o el surrealismo de Leonora Carrington (1917-1996).

Desde la gran diversidad de mujeres artistas visuales existentes, en el presente capitulo para limitar el campo de investigacion
nos limitaremos preferentemente a la pintura, a las creadoras europeas y norteamericanas, pues mas adelante mencionaré
a las mujeres artistas mexicanas.

Sin importar que el hombre siempre se haya ocupado del arte de altos vuelos y proyectos mayores como la arquitectura, la
escultura monumental y las més excelsas manifestaciones de la pintura como la pintura mural, la mujer de manera desigual
ha incursionado en el arte desde abajo. Con la gracia y la buena manufactura de la miniatura, el retrato, el pastel y todos
los llamados temas menores como el bodegén. Iniciemos asi nuestro recorrido.

2.1.1 Los origenes... artistas que trabajan, pese a la desigualdad

La edad Media...

Es practica tanto en nuestros dias como en el pasado la distincion entre las bellas artes y los
oficios artisticos menores como el bordado, la tapiceria, la pintura de miniatura o las labores domesticas y del campo. Los
segundos costumbre o encomienda de las mujeres gracias a las representaciones que se han recogido sobre su labor.

llustracién 53

Al menos en la Edad Media los cometidos sociales de las mujeres estaban alineados a la ética cristiana que hacia hincapié
en la obediencia y la castidad de las mismas, por su obligacién a la maternidad y a la responsabilidad doméstica. Asimismo,
se dice que la mujer medieval dividida entre la clase trabajadora o acomodada, participd significativamente en la vida
econdmica llevandola a adentrarse en todas las formas de produccion cultural, desde la albafileria y construccion hasta la
iluminacién y decoracidon de manuscritos y bordados.
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Durante este periodo como bien se sabe, el arte y la vida intelectual, se desarrollaba en los monasterios, lugares a los
cuales podian acceder las mujeres s6lo por su origen noble, y algunas para evadir el matrimonio. Surgiendo asi muchas
monjas pintoras.

Al respecto Whitney Chadwick comenta lo siguiente: Aunque la historia tradicional del arte ha omitido a las mujeres de
las disquisiciones acerca de la produccién de los monasterios dobles, hay suficientes pruebas de que en el siglo VIl las
abadesas ilustradas de nobles familias regian escritorios donde se copiaban e iluminaban los manuscritos. A pesar de
gue trabajaron mujeres en los escritorios ingleses y carolingios, el primer ejemplo documentado de un amplio ciclo de
miniaturas elaborado por manos femeninas procede de Espafia.t

La presencia de las mujeres en los conventos y monasterios acrecenté el culto a diversas santas junto con el de la Virgen
Santisima. Algunas de las iluminadoras mas notables quienes contribuyeron al florecimiento cultural de la Edad Media
fueron: Diemuda, del monasterio de Wessobrun en Baviera de quien se enumeran cuarenta y cinco libros ornamentados
por su mano, Matilde abadesa de Quedlimburgo quien rein6é durante la ausencia de su hermano el rey de Oton; Hrotsvit
de Ganderscheim (935-975) primera poetisa de Sajonia y la primera dramaturga e historiadora alemana; Herrada de
Landsberg y su enciclopedia ilustrada “Hortus Deliciarum” o “Jardin de las delicias” escrita e ilustrada entre 1160 y 1170,
Hildegarda de Bingen y su libro visionario de la sabiduria Scivias o Cémo conocer los caminos del sefior comenzado en el
afio 1142 y terminado en 1152 la obra de las dos ultimas, consideradas las compilaciones religiosas méas notables llevadas
a cabo por mujeres en la historia de Occidente.

Se dice que la obra “Hortus Deliciarum” se concibié como un compendio del saber deseable en materia religiosa para la
educacion de las jévenes monjas en el convento, asi como un documento basado en la tradicién del arte bizantino, pero
quiza uno de los datos méas hermosos sobre el mismo sea el hecho de que en la Ultima pagina Herrada incluyo la imagen y
comentarios de Relindis, maestra y predecesora como abadesa de la autora, manifestando la transmision del saber entre
las mujeres de la Germania medieval.

El “Scivias” de Hildegarda se dice es el primer manuscrito ademas del “Beato del Apocalipsis” de Gerona, en donde él
y la artista utilizaron la linea y el color para enfatizar las imagenes de una manera sobrenatural. Sus miniaturas poseian
frescura y energia a pesar de contar con un dibujo ingenuo. Destacan en su visionario espiritual, las imagenes de Sapientia
y Caritas formas femeninas de la Sabiduria y el Amor Divino.

¢Acaso no resulta contradictorio que ambas obras producto de la imaginacion y misticismo
femenino no sean hoy tan reconocidas? ¢Acaso la tradicién imperante en la Iglesia siempre exaltara el trabajo de sus
Adeptos y Voces masculinas? Lo mejor seria considerar la opcion del anonimato en las autoras como una sefial de
humildad y devocion.

1 Chadwick, Whitney; “Mujer, Arte y Sociedad”, Ediciones Destino, Barcelona- Esparia, 1999, pp. 46
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Ademas del auge el siglo XllI traslad6 la produccion e ilustracion de libros fuera de los
monasterios, incorporando a su realizacién a los llamados Imagiers pintores, escultores iluminadores o arquitectos
despojando a las monjas de tan excelsa labor implantando los escritorios seglares.

llustracion 54

llustracion 55

Es importante advertir que en gran parte de la Edad Media, sin enfatizar los periodos histéricos de la época feudal, las
cruzadas, el dominio de la Iglesia, etc., la mujer -cuya aptitud principal fue el gobierno de la casa o el trabajo urbano ya
sea cocinando, hilando, tejiendo, bordando, confeccionando, peinando, escribiendo, copiando o ilustrando manuscritos-
técnicamente se vio reducida a realizar las labores menos reconocidas en el ambito laboral y artistico por asi llamarlo, sélo
trabajando codo a codo en los gremios, casas nobles, monasterios y conventos.

Un ejemplo mas de ello es la variedad y demanda en la Inglaterra Medieval de Opus Anglicanums que eran las vestiduras
o capas utilizadas por los jerarcas y abades de la Iglesia. Piezas consideradas a finales del siglo XIll y comienzos del XIV
como arte, igualandolas a la pintura y la escultura por lo complicado y expresivo en su elaboracién. Hechos con seda,
perlas, piedras preciosas y oro sobre bases de lino o terciopelo, mostraban episodios de la Biblia y la vida cotidiana.
Confeccionadas primordialmente por mujeres que al principio lo hacian de manera independiente como una bella obra de
arte, hasta la formacion de un taller gremial en Londres, organizado y controlado por hombres quienes utilizaban la mano
de obra de las mujeres para elaborarlos como piezas artesanales.

El Primer Renacimiento... o el ideal Renacentista

Si bien podemos observar el poder o fuerza que tuvieron las mujeres en la elaboraciéon de manuscritos e ilustraciones en
la Edad Media antes del Feudalismo, con la llegada del Renacimiento se apoya la exclusion de las mujeres de las artes,
[ldamense pintura y escultura. Florencia quiza la ciudad italiana mas conservadora y majestuosa se convierte en el modelo
a copiar, ciudad extremista y masculina que desvié y minimiz6 el papel de la mujer en la cultura. ¢ Pero por qué llamar asi
a la ciudad conocida como cuna del arte?

Se cuenta que Florencia a mediados del siglo XIV fue una ciudad que se vio enriquecida gracias a la industria de la seda
y la lana, las mujeres quienes en un principio eran las encargadas de la elaboracién de las mismas, se vieron opacadas
por los gremios de pafieros que regian la produccion de telas. Las damas de sociedad, asi como los artesanos del lino,
comenzaron a dedicarse a la elaboracién de encajes, actividad que requeria menor destreza, fuerza y conocimiento, por lo
cual los empresarios en activo dejaron a las mujeres y los obreros fuera del gremio. La seda considerada una tela de lujo
al requerir mayor destreza aparté a la mujer de su manufactura.

Momentos en donde la gran demanda del producto, hizo que se requirieran disefiadores encargados de dibujar plantillas
para las telas labradas y decoradas. Ese tipo de conocimiento estaba ligado a los artistas que aunque considerados
artesanos en ese tiempo, realizaban lo mismo desde retablos hasta la decoracién de muebles y banderines para los
acontecimientos heraldicos.

Por lo tanto, al acrecentarse el estatus social de los mismos durante el siglo X1V, formaron la Cofradia de San Lucas
conocida como la Cofradia de Pintores. Se consideraba a la actividad artistica como la publica afirmacion del artista como
ciudadano. Asi los ciudadanos ricos 0 nobles se elevaron a ser mecenas de los nuevos artistas. Artistas que contaban con
talleres en donde tenian aprendices que elaboraban las encomiendas de sus mecenas, las cuales eran firmadas por los
maestros si las piezas cumplian con las normas del taller, para evitar la representaciéon de una produccion individual.

La reestructuracién y embellecimiento de la ciudad de Florencia no permitié que mujeres, pobres y campesinos actuaran
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como miembros de cofradias o individualmente. El arte se convierte en una actividad publica, principalmente masculina.
Se hacia hincapié en que las producciones artisticas del hombre eran paralelas a las de Dios. Tal ideologia se consolidé
gracias a la Republica y a los Médicis, quienes organizaron a la sociedad renacentista como una cultura privilegiada para
el varon y las lineas masculinas de propiedad y sucesion.

Las mujeres recibian la educacién, centrada claro esté en las virtudes cristianas y las ensefianzas morales, ya sea en su
casa o en los conventos. Instruidas desde muy pequefias para seguir sélo la linea del matrimonio o el claustro.

El pintar pasé a ser una mas de las crecientes actividades en donde la mujer, a pesar de que contara con conocimientos
intuitivos mas no aprendidos sobre pintura por no contar con la instruccién necesaria, no tendria acceso.

Sin embargo, la pintura abre su camino a éstas por el hecho de pertenecer a
familias de artistas, con la facilidad que de ellos podrian aprender o bien por ser de clases mas
acomodadas. Para todas ellas su perfeccion social y profesional se conjugd de tal modo que su éxito
como artistas era absolutamente inseparable de su virtud como mujeres.

llustracién 56

Asi, pese a que Sofonisba Anguissola (1532-1625), abri6 la posibilidad de pintar como una profesion socialmente
aceptable, en el arte del autorretrato, retrato y el mecenazgo, al igual que otras mujeres creadoras posteriores ha estado
sometida a evaluaciones y criticas diversas.

Al respecto Whitney Chadwick comenta lo siguiente sobre la evaluacion fluctuante de la obra de Sofonisba: Desde la
afirmacion de Baldinucci en el siglo XVII equiparandola a Tiziano en el arte del retrato, hasta el absoluto rechazo de Sydney
Freedberg en 1971 por sus deficiencias como dibujante. La gran estima en que tenian la obra de Sofonisba Anguissola los
coleccionistas de los siglos XVII y XVIII no perduré en el XIX, época en que muchas de sus obras se atribuyeron a artistas
varones, entre ellos Alfonso Sanchez Coello. Giovanni Moroni y Tiziano. ?

Nétese la crueldad a la hora de tratar de poner en duda la autoria de las obras de Sofonisba comparando o confundiendo
la obra con la de autores varones, aunque posiblemente su obra no se halle a la altura de un Tiziano gracias a la desigual
preparacion recibida en lo tocante a la pintura, pues sdlo fueron tres afios de formacioén en los talleres de Bernardino Gatti
y Bernardino Campi, a diferencia de los cuatro obligatorios para los hombres pintores.

Hija del viudo y noble Amilcare, Anguissola comparte educacion con sus seis hermanos bajo los ideales humanistas del
Renacimiento. Se cuenta que tres de las hermanas de Sofonisba también llegaron a ser pintoras, sin embargo, ella fue
quien destaco. Su padre al tener muy en claro el oficio de su hija no escatimé en pedir apoyo del prelado y humanista de
Cremona Marco Gerolamo y del gran Miguel Angel.

2 Chadwick, Whitney; “Mujer, Arte y Sociedad”, Ediciones Destino, Barcelona- Espafia, 1999, pp. 77-78
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llustracion 57

Se sabe que Miguel Angel acostumbraba ayudar a noveles artistas, enviandoles dibujos propios para que estos los
colorearan o pidiendo una muestra del trabajo de los mismos. En el caso de la Anguissola, le solicitdé un dibujo con un
tema dificil: un nifio llorando, recibiendo de Sofonisba un retrato de su hermano Asdrubale titulado “Nifio mordido por un
cangrejo” situandola en la tradicion artistica de Lombardia surgida de los estudios de fisonomia de Leonardo da Vinci.
Manifestando asi un futuro exitoso.

Su ingenio se vio representado en la enorme cantidad y variedad de retratos y autorretratos realizados, mas que los
cuantificados en artistas como Durero o Rembrandt. Todo ello le valié para que el dugue de Alba, quien supo de su obra
por el entonces gobernador de Milan, la convocara para servir como pintora de camara y dama de honor de la reina Isabel
de Valois hasta 1580.

Con todo y que era la primera mujer pintora reconocida, Sofonisba al pertenecer a una pujante posicién social, no pudo
vender facilmente su obra teniendo que ofrecerla como regalo en las altas esferas sociales, lo que la llevé a la imposibilidad
de competir por encargos con los artistas de su época.

En cuanto al trabajo realizado en su periodo o estancia espafiola es este el que mas problemas trajo al atribuirle su autoria,
pues en la corte se podian llegar a encargar multiples copias de cuadros acabados. Y fue el caso del retrato pintado por
Anguissola del principe don Carlos en 1518 quien satisfecho por el trabajo, encargé trece copias a Alfonso Sanchez Coello,
pintor de la corte.

llustracién 58

Entre los autorretratos realizados por Sofonisba destaca uno de su periodo espafiol de 1561 en el cual se observa a
Anguissola seria con atuendo recatado haciéndola verse culta y refinada; tocando un instrumento o teclado llamado
espineta tal vez como simbolo de la nobleza, al fondo una anciana, quiza una dama de compaiiia.
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llustracién 59

Se dice que este autorretrato en particular esta planteado de manera semejante al cuadro de Tiziano llamado “La Bella” de
1536, aungue la semejanza cae cuando damos cuenta de que el cuadro de Tiziano se trata primero, de un retrato vendido
como obra de arte, segundo como la representacion de la belleza fisica ideal, donde la mujer plasmada muestra sus
atributos como queriendo transformar la valia de la riqgueza de sus joyas y vestuario en valores espirituales. El de Sofonisba
es simplemente la descripcion de ella misma al natural, triunfante y orgullosa por mostrar su condicidn de artista dedicada a
la corte, el cual lejos de ser pretencioso pone de manifiesto su prodigio y sus privilegios como artista y dama de sociedad.
Situandola méas en una obra personal o vivencial.

El segundo gran Renacimiento... o0 el otro Renacimiento

Tomemos como antecedente que el Renacimiento es un periodo de la historia, al menos culturalmente, en donde el hombre
es el centro del Universo, el creador, el genio sin igual que mediante sus capacidades construye una nueva forma de
entender y ver el mundo. Donde se estrenan nuevos valores de un mundo que abre sus puertas a un nuevo concepto de
sujeto, cuya identidad individual era el hombre blanco llustrado, propietario de su propio destino, y la mujer no era sujeto
y mucho menos artista.

Hasta que una joven italiana Sofonisba Anguissola se registr6 como pintora en la corte espafiola de Felipe Il, no queda
registro de artista alguna produciendo arte por lo menos de caballete. Claro que en la corte de don Felipe no se esperaba
que Sofonisba creara, sélo era menester que copiara fielmente los rasgos del rey o de la reina. Y asi lo hizo, sélo los
rostros, pues le estuvo negado estudiar anatomia y por supuesto el estudio del desnudo que le permitiria plasmar una
pintura mitolégica o religiosa de grupo o de cuerpo entero. Sin embargo, es la primera mujer que registra la historia de
occidente, como sujeto y no objeto de la obra de arte.

Si bien tratar de categorizar e incluir el trabajo de las creadoras en espacios y momentos del arte como el Renacimiento
podria resultar forzado, incomodo o poco relevante al dar cuenta sobre lo importante que es en si sumisma existencia pese al
sentir de la época. Nombres como Properza de”Rossi, Lavinia Fontana, Elisabetta Sirani, Diana Mantuana también llamada
Diana Scultori y Artemisia Gentileschi son mujeres que alcanzaron contra corriente renombre y visibilidad publica.

Al respecto Whitney Chadwick comenta lo siguiente: Sus éxitos fueron citados como prueba de lo que una mujer era
capaz de hacer, pero los comentaristas de sexo masculino siguieron a menudo el ejemplo de Boccacio y afirmaron que las
mujeres famosas estaban dotadas milagrosamente de cualidades que las capacitaban para triunfar y por consiguiente no
servian como modelo a las mujeres corrientes. 3

Las artistas antes mencionadas menos Artemisia y Sofonisba formaron parte del florecimiento artistico e intelectual que se
dio en Bolonia en los siglos XVI 'y XVII, fuera de los centros algidos de la cultura renacentista. Por el contrario en el caso de
Gentileschi y Anguissola sus trayectorias se dieron en Roma, Napoles y Florencia en el siglo XVII. Si bien no son muchas,
conforman la plataforma y la virtud de ser nuestras antecesoras.

¢Pero qué llevo a la aparicion de estas mujeres en una poblacion alejada de la boyante situacién artistica de las grandes

3 Chadwick, Whitney; “Mujer, Arte y Sociedad”, Ediciones Destino, Barcelona- Espafia, 1999, pp. 87
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ciudades?

Para comprenderlo basta saber que Bolonia era la Unica ciudad italiana cuya universidad fundada en el siglo XI permitié
el ingreso de las mujeres a sus espacios desde la Edad Media, alla por el siglo XIIl. Que en ella se rindi6 culto a Caterina
dei Vigri canonizada en 1707 bajo el nombre de Catalina de Bolonia, quien al ingresar al convento de las clarisas pobres
en Ferrara dedicé su vida al desarrollo de sus aptitudes y conocimientos del latin, la musica, la pintura y la iluminacién. Al
llegar y convertirse en abadesa de las clarisas en Bolonia su fama como pintora crece, lo cual la llevaria a ser una mujer
pintora, santa y patrona después de San Lucas, de los pintores y artistas de Bolonia en el siglo XVI.

Estos son los motivos por los cuales Catalina de Bolonia sera uno de los factores determinantes a la hora de construir
un contexto de apoyo e identidad para las mujeres cultas de aquella poblacién, pues si bien la universidad centro de los
estudios juridicos méas notables en Italia, fue reconocida también por ser escuela de artes liberales. Es sin duda el patrocinio
de la Iglesia gracias a santa Catalina y a otras nobles monjas, como pudo convertirse tanto la ciudad como la universidad
en centros de produccién de pintura y grabado.

En la universidad durante los siglos Xlll 'y XIV se desarrollaron y fomentaron los grupos de mujeres dedicados a la miniatura
bajo la direccion de monjas carmelitas como Domina Donella o sor Allegra.

De hecho Diana Mantuana (1547-1612) mejor conocida como Diana Scultori, por lo poco que se sabe, fue la Gnica mujer
grabadora del siglo XVI gracias a que ella, fue también una de las pocas artistas en firmar su obra con su propio nombre.
La firma la asociaba con la corte de Mantua y con la basta tradicion de grabadores iniciada en Mantegna.

Claro esta, que existen quienes menosprecian su trabajo, al igual que los de Elisabetta Sirani, Properza de”Rossi y Lavinia
Fontana, argumentando que a inicios del siglo XV, al existir mas mujeres que hombres no quedd de otra a éstas mas que
animarse a producir pintura e impresiéon bajo los gremios.

Bolonia fue entonces una ciudad de mujeres sin iguales que reclamaron su derecho a crear bajo el patrocinio y mecenazgo
de la region Emilia y el pontificado de Gregorio VIII. La iglesia y las familias nobles o acaudaladas, al menos durante el siglo
XVI, deseosas por mostrar su opulencia encargaron a éstas, frescos y decoraciones para sus capillas y palacios.

Un ejemplo de ello se da durante el apogeo constructor y decorativo para hacer de la parroquia de San Petronio en Bolonia,
un lugar exquisito a la altura de San Pedro. Viéndose Properza de’Rossi ( -1530) favorecida al realizar la Gnica escultura
en marmol trabajada por una mujer, al menos en la Italia del Renacimiento, elabor6 también el decorado del dosel del altar
de la iglesia de Santa Maria del Baraccano, asi como un retrato del conde Guido Pepoli, tres sibilas, dos angeles y los
bajorrelieves La visita de la reina de Saba a Salomoén y José y la mujer de Putifar ubicados en el museo de San Petronio.

llustracion 61

llustracion 60

Sin embargo, las cosas no fueron desde sus inicios en el arte éxitos, pues sus primeros trabajos fueron un conjunto de
tallas en miniatura hechas en huesos de frutas y algunos grabados en cobre después de haber tomado clases de dibujo
con Marcantonio Raimondi.

De Lavinia Fontana cuyo estilo detallado hereda de su padre y maestro Prospero Fontana, comienza a pintar en 1570. Sus
primeras piezas paneles dedicados a la devocion y algunos autorretratos mostraron la influencia indiscutible de su padre, el
naturalismo de Rafael (1483-1520) y la elegancia de Corregio (1490-1534) Aunque se especializa y destaca en el retrato,
elabora una serie de pinturas y retablos de gran dimension con tema religioso e histérico. Destacando entre ellas San
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Francisco recibiendo las estigmas de 1579 donde plasma la ideologia social, espiritual y religiosa expresadas mediante la
oracion, la devocién y la contemplacién; E/ Nacimiento de la Virgen de 1580y la Consagracién de la Virgen de 1599 donde
incorpora motivos domeésticos.

Logra entonces establecer fama como una excelente retratista a finales de 1570, sin embargo, ello no le sirvié para
pertenecer a la academia de los Carracci fundada en 1580 pues fue mal visto que insistiera en dibujar el desnudo al
natural.

llustracion 63
llustracion 64

llustracion 62

Mas tarde debido a su trabajo y por haber servido al cardenal bolofies Buocompagni trasladado a la sede papal en 1572
Lavinia recibe su primer encargo papal y una invitacion para que acudiera a Roma, aceptando gustosa emprende su viaje
no sin establecer su importancia como artista al posponer el mismo, después de la muerte de su padre en 1603. Lleva
consigo el cuadro La virgen y san Jacinto, encargado por el cardenal Ascoli pieza que le serviria para que su obra se viera
mas demandada en Roma. Pinté en el palacio del cardenal D Este y para la basilica de San Paolo Fuori le Mura en donde,
cuentan, su obra Martirio de San Esteban fue destruida por un incendio.

Respecto a la obra Martirio de San Esteban Whitney Chadwick comenta lo siguiente: El cuadro, destruido por un incendio
en 1823, es conocido hoy por un grabado realizado en 1611 por Jacques Callot. Baglione relata que la obra no gusté al
publico romano, y que la Fontana, despechada, renuncié a los encargos publicos y volvio a dedicarse al retrato. *

Sin embargo, sus retratos posteriores se vuelven mas sofisticados, convirtiéndolos en piezas
codiciadas por el publico, tras su ingreso a la Academia romana. Tanto asi que antes de su muerte en 1611 Felipe Antonio
Casoni acufio una medalla en su honor retratdndola e inscribiendo en la misma su condicion de pintora.

llustracion 65

4 Chadwick, Whitney; “Mujer, Arte y Sociedad”, Ediciones Destino, Barcelona- Espaiia, 1999, pp. 94
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Elisabetta Sirani (1638-1665) al igual que otras artistas de la época, era hija de Giovanni
Andrea Sirani, seguidor y discipulo de Guido Reni (1575-1642) Vio sus mejores tiempos, a pesar de su corta vida, en
Bolonia. Quiza por ello no se cuenta con la informacién de su carrera como artista a sabiendas de la fama que obtuvo por
su obra, pues si bien muchos en vias de minimizarla al identificarla como una simple discipula de Reni pintora de
innumerables virgenes, Elisabetta proporciond al arte de su tiempo la sutileza de su estilo, la pincelada elegante y el
tratamiento de sus trazos.

llustracién 66

Muestra de ello el Retrato de Ana Maria Ranuzzi como la Caridad de 1665 en donde por medio de vivos toques de color,
realza el vestido y el fondo que rodean a la hermana menor de Annibale Ranuzzi.

llustracién 68

llustracién 67

Cabe sefalar que al igual que Artemisa
mantuvo el interés por plasmar cuadros con temas de mujeres heroicas, baste enumerar piezas como: “Judit con la cabeza
de Holofernes” hoy ubicado en la Walters Art Gallery de Baltimore; “Timoclea” de 1659; “Porcia hiriéndose en el muslo” de
1664; ademas de varias Judits, Magdalenas y Sibilas.

Sobre el cuadro Porcia hiriéndose en el muslo Whitney Chadwick comenta lo siguiente: La Sirani eligio el momento en que
Porcia se hiri6 para dejar asentada la fuerza de su caracter antes de pedirle a Bruto que confiase en ella.
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El contexto sexualizado de la obra se evoca mediante la titilante imagen de
la mujer hiriéndose y el desalifio casi voluptuoso de la figura. La composicion refuerza la distancia de Porcia del mundo de
las mujeres. Esta fisicamente separada de las mujeres que en otro aposento hilan y charlan, revelando su sexo mediante
la plética. ®

El tema elegido por Elisabetta nos habla de la tremenda fuerza y del dominio tanto técnico, como compositivo de Sirani
calificada en su tiempo como un fenédmeno. Asimismo debido a la rapidez con la cual trabajaba muchas de sus obras, llegd
a rumorarse su padre las hacia creer como propias.

llustracion 69

Sin embargo, Elisabetta de manera inteligente, en el afan de desmentir los rumores en el afio 1652 abre una escuela de
arte para mujeres jovenes no pertenecientes a familias de pintores, acostumbrandose a trabajar en publico para confirmar
la autoria de sus trabajos, y brindando asimismo la oportunidad de seguir el camino del arte a mas mujeres.

lustracion 71

llustracion 70

Tanto Lavinia Fontana, Elisabetta Sirani, Diana Mantuana y Properza de”Rossi construyeron desde Bolonia las bases para
posteriores creadoras italianas.

Entre ellas quiza la méas conocida de nuestras antecesoras Artemisia Gentileschi (1597-1652) hija de Orazio Gentileschi
(1563-1639) uno de los seguidores mas fervientes de la obra de Caravaggio (1571-1610) Mujer cuya aparicién en el mundo
del arte occidental es y sera desde siempre incuestionable. Cuya vida y obra fueron un reto para el humanismo imperante
en el Renacimiento sobre lo tocante a la educacién y comportamiento de las mujeres.

5 Chadwick, Whitney; “Mujer, Arte y Sociedad”, Ediciones Destino, Barcelona- Espafia, 1999, pp. 101
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Basta recordar cémo a través de la historia del arte, el trabajo de muchas creadoras ha
tratado de ser reducido por los mitos y cuestionamientos sobre sus vidas, mas alla del interés y andlisis de sus obras.

llustracion 72

Artemisia en este sentido no es la excepcidn debido a la intensa e intima relacién establecida entre su familia y los
Caravaggio, en Roma, lejos del culto temperamento de los artistas bolofieses. Traigamos a memoria la huida de Roma
de Caravaggio después de matar a palos a un adolescente, asi como la estrecha relacién e intromisién en la vida de
Artemisia del ayudante de su padre y en un tiempo profesor Agostino Tassi acusado de haberla seducido y deshonrado a
los diecinueve afios, bajo la promesa de un futuro matrimonio.

Sea 0 no, verdad, lo cierto es que la sexualidad de Gentileschi no es lo relevante, lo importante es su espiritu combatiente,
su coraje como artista y la proeza con la que plasmaba sus obras. Son cualidades que le permitieron tener una actividad
artistica constante a pesar de los eventos importantes o no de su vida, como el hecho de casarse y tener un hijo.

Como ya antes mencionamos Gentileschi compartié con Elisabetta Sirani el gusto y la ejecucion de varios cuadros sobre
el tema de la mujer heroica que triunfa por su virtud. Sin embargo, se cree que estas se vieron admitidas y suavizadas por
el rebuscamiento moral de la Contrarreforma y apegadas asimismo a los requisitos del dramatismo barroco. Si esa fue la
razén excelente, pues con ello se logré sustituir a los anteriores ideales pasivos de la representacion de la belleza de la
mujer.

llustracion 73

Produjo también figuras alegéricas femeninas como santa Catalina, Cleopatra y Lucrecia. No obstante como en el caso de
otras creadoras, sus primeros trabajos se han puesto en tela de juicio y duda en cuanto a la atribucion de la mano diestra
de Artemisa a los mismos y no la de Orazio su padre. Como lo es el caso de la obra Susana y los viejos firmada como
Arte Gentileschi en 1610. Pieza ejecutada efectivamente en los talleres de los Gentileschi a un afio de iniciar Artemisia su
carrera como artista.

31/05/2008 11:21:41am.
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llustracion 74

Sobre la version de Artemisia sobre Susana y los viejos, Whitney Chadwick comenta lo siguiente: La version de Artemisia
Gentileschi se aparta de modo significativo de la tradiciéon. Sacando a Susana del jardin, metafora tradicional de la generosa
feminidad de la naturaleza, Artemisia aisla la figura adosandola a un rigido friso arquitecténico que encierra el cuerpo en
un espacio rigido y poco profundo. La forzada torsion y sacudida del cuerpo con los brazos alzados transforma la imagen
en una expresion de angustia, resistencia y aversion fisica que en poco concuerda con las representaciones de Tintoretto
(1519-94), Guido Reni (1575-1642) y otros que optaron por presentar a la figura femenina en actitudes de gracil exhibicion.
6

Asi el drama representado por Artemisia en Susana y los viejos contrario a las versiones masculinas de otros tantos
artistas, nos sugiere mas la dinamica sexual y agresiva de la mirada masculina y la resistencia femenina de una mujer
sorprendida desnuda en el bafio. Transformando los convencionalismos del siglo XVII dando a la representacion femenina
una vuelta de tuerca. Anunciando desde entonces la constante que habria de seguir en su obra.

llustracién 75

Después de su matrimonio deja Roma y se traslada a Florencia, lugar en el cual desarrollaria sus mejores trabajos. Lugar
que le permitio ingresar a la Academia del Disefio incrementando su fama y categoria como pintora. De las piezas mas
importantes de esa época tenemos Judit con su doncella de 1618, Judit decapitando a Holofernes de la misma fecha y la
Alegoria de la Reverencia encargada en 1617 por la casa Buonarroti.

Cabe destacar que su version, incluso, supero a la de su padre, gracias a su composicion, al marcado contraste de luz y
sombra, al naturalismo que imprimé en la imagen y a la complicidad advertida en la mirada de las dos mujeres, reforzada
gracias a la imagen de una Judit empufiando sin desasosiego y con determinacion la espada, compartiendo la intensidad

6 Chadwick, Whitney; “Mujer, Arte y Sociedad”, Ediciones Destino, Barcelona- Espafia, 1999, pp. 108
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de la escena con otra mujer que se vuelve complice en la meta de acabar con el enemigo.

En su Judit decapitando a Holofernes pieza que, dicho sea de paso, es enorme, excelsa, maravillosa etc. Es quiza la obra
mas enérgica de Artemisia pues en ella se logra apreciar la violencia y el coraje en su maxima expresion, mas alla de la
riqueza técnica con la cual fue ejecutada.

Al respecto, Whitney Chadwick comenta lo siguiente: El rasgo mas insistente de la Judit decapitando a Holofernes de
Artemisia Gentileschi, la feroz energia y la violencia sostenida de la escena, ha suscitado amplios comentarios criticos,
formulados por escritores que han descubierto alusiones al trance personal de la pintora como receptora de las insinuaciones
sexuales de Tassi. Pero los detalles naturalistas (la eleccion del momento de la decapitacion y la sangre que brota de las
arterias cercenadas) estan presentes en otras diversas versiones del siglo XVIl, incluidas las de Caravaggio y de Johann
Liss, cuya Judit en la tienda de Holofernes (h.1620) rivaliza con la de Gentileschi en cuanto a detalles espeluznantes. 8

Incluso Gentileschi superé en esta pieza a su contemporanea Elisabetta Sirani, quien realizé el mismo tema de una manera
mas suave, amanerada y elegante debido a las caracteristicas de la pintura bolofiesa.

llustracién 76

Muestra de la superioridad con respecto a las artistas de la época, sus autorretratos, en donde, por primera vez una
creadora no se representa simplemente como una dama sino como pintora ejecutando su oficio. El resultado Autorretrato
como Alegoria de la pintura realizada en la década de 1630 en donde sefala su transicibn como una pintora reconocida
y patrocinada por el mecenazgo de la nobleza. En ella se plasma como la personificacion misma de la pintura utilizando
elementos como la cadena de oro, la mascara colgante que hace alusién a la imitacién, el cabello revuelto que habla del
frenesi que provoca la creacion artistica y el colorido de su vestido que reafirma su destreza como artista y pintora.

Pintoras del norte de Europa... artistas del género doméstico

La participacién de la mujer en el arte al norte de Europa, se da antes del siglo XVIlI, gracias a la libertad y movilidad de las
profesiones. Se habla de mujeres dedicadas a la iluminacion de cédices desde el siglo XV entre las cuales figuran Elizabeth
Scepens quien llegé a trabajar para la corte de Borgofia y Margaretha van Eyck, Catherine Maynors, Alice Carmellion y
Ann Smiter.

Aligual que sus colegas italianas, las dos pintoras del norte de Europa mas conocidas del siglo XVI Caterina van Hemessen
y Levina Teerlinc vieron y crearon bajo el patrocinio de las familias reales. La primera como pintora de camara de Maria de
Hungria, y la segunda como pintora de la corte inglesa de Enrique VIII.

En palabras de Whitney Chadwick sobre el mecenazgo lo siguiente: Los estipendios de la corte eximian a las mujeres
de someterse a las ordenanzas gremiales durante el Renacimiento, y les suponian a las mujeres artistas una importante
alternativa a las academias y otras instituciones que restringian o prohibian cada vez mas su participacion. Debido a su
categoria de damas de honor y de pintoras, se hacia caso omiso de su vida social y profesional; su presencia en la corte

7 Al menos es la impresion y los pocos adjetivos que vienen a mi memoria después de tener la oportunidad
de verla de frente en el museo o galeria de los Uffizzi en Florencia. Una obra sin igual cuya presencia sublima e
invita a no olvidarla jamas.

8 Chadwick, Whitney; “Mujer, Arte y Sociedad”, Ediciones Destino, Barcelona- Espafia, 1999, pp. 110
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no solo afirmaba la amplitud del mecenazgo regio, sino ademas garantizaba que se podia disponer de mujeres educadas
y diestras como preceptoras y servidoras.®

llustracion 77

llustracién 78

Que dtil resultaria el dia de hoy, que muchas de las creadoras pudieran acceder al patrocinio
tanto del estado como de la iniciativa privada en vias de desarrollar al maximo su potencial como artistas, sin tener que
procurar tiempo y espacio para sobrevivir y crear al mismo tiempo. En fin...

Caterina van Hemessen comparte suerte con Artemisia Gentileschi, Lavinia Fontana o Elisabetta Sirani al ser hija del
prominente pintor de Amberes Jan Sanders van Hemessen, pues al obtener formacién de éste, puede que la autoria
de su trabajo como monogramista de Brunswick se haya visto opacado al ser adjudicado al padre. Entre los cuadros de
tema religioso ejecutados por ella destacan Descanso en la huida a Egipto de 1555 y Cristo y la Verdnica. Otros de temas
diversos como Retrato de hombre de 1550 y dos Retratos de un matrimonio elegante de 1551 y 1552.

Se dice que la reina Maria después de la boda entre Caterina y el organista Christian de Morien se llevo a la nueva pareja
a Espafia, cuidando de ellos por siempre, sin embargo, de esta época no han quedado vestigios de su obra.

De Levina Teerlinc en realidad se sabe poco, solo que fue la mayor de cinco hijas del miniaturista Simon Bining y esposa
del pintor George Teerlinc de quien toma el apellido al convertirse en pintora del rey. Luego entonces, lo mas destacable, a
pesar de atribuirsele poca obra documentada, fueron los trabajos realizados en el tiempo como pintora de la corte.

9 Chadwick, Whitney; “Mujer, Arte y Sociedad”, Ediciones Destino, Barcelona- Espafia, 1999, pp. 116
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llustraciéon 80

llustracién 79

Al ser dama y pintora de la reina Isabel, cuentan que Levina se encontraba ante la
obligatoriedad de obsequiarle un regalo cada afio nuevo. Estos fueron miniaturas entre los cuales destaca una pequefia
pintura con el tema de la trinidad realizada en 1559. Levina Teerlinc probablemente al ser la primera pintora que plasmara
alareina Isabel tal vez fue quien propiné para futuros retratistas la imagen, la majestuosidad y el sello imperial inconfundible
de la corte isabelina.

Como sea, al menos aunque no se conoce a ciencia cierta cada uno de los detalles de la vida y produccién de estas
artistas, lo real es que lograron bien o mal el reconocimiento por parte de la nobleza y el clero.

Sin embargo, mientras algunas artistas del XVI lograron viajar a Italia para complementar su formacion, tiempo después a
inicios del siglo XVII, el arte de aquellos lugares sufre un cambio radical. Primero los estudios se asentaron en las ciudades
de origen, segundo los ideales de la alta burguesia se veian opacados por una creciente clase media quien manejaba
ahora el comercio y la iglesia.

Ofreciendo una cultura e ideologia domestica que fijaba la atencion de la poblacion en el hogar después del deber religioso.
Surgiendo asi los temas a los cuales se debian restringir las artistas y los cuales caracterizaron la pintura holandesa del
siglo XVII o posteriormente la francesa del siglo XIX. Las escenas interiores, las flores, paisajes, bodegones, etc. Todo lo
que sirviera como arte para decorar y reflejar la creciente y pudiente condicion de la naciente clase media. El objetivo era,
que se captara la vida cotidiana, las actividades tanto de mujeres, nifios y hombres en el ambito de lo doméstico.

llustracién 81

Ejemplo de ello los trabajos de Clara Peeters, nacida en Amberes
quien firmé su primer trabajo en 1608, la primera de cincuenta piezas que le han sido adjudicadas, destacandose cuatro
piezas fechadas en 1611. Todas piezas descriptivas en las cuales aparecen jarrones, frutas, postres, panes, peces, vajillas
de cristal, conchas y mariscos, asi como algunas flores. Llamadas pequefio desayuno, pieza floral, pequefio banquete etc.
Pues el término bodegon llega a los paises bajos hasta 1650.

llustraciéon 84
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llustracion 83

llustracion 82

Asi las cosas, la nueva cultura protestante fomenté una gran diversidad de la actividad femenina, permitiendo que muchas
de sus mujeres se dedicaran a la pintura. No obstante, surgieron siempre las comparaciones hechas por los mismos
artistas italianos, denigrando este tipo de obras, por considerarlas inferiores por sus temas poco profundos.

Con el riesgo de salir un poco del tema al observar y analizar ambas obras durante el desarrollo de la investigacion de la
representacion de la mujer en el arte, contenida en el capitulo anterior encuentro que: Quiza la diferencia mas severa con
relacion a la Italia renacentista y a la pintura holandesa sea la misma representacion de las mujeres en algunos cuadros,
mas alla de los géneros. Pues recordemos que la mujer en el arte italiano hace de ella la representacion del hambre y
deseo del nuevo hombre, del genio, renacentista por poseer y ser el centro del mundo. Es quiza en la pintura holandesa de
interiores donde ademas de reflejar las diversas ocupaciones de la mujer se la representa como sujeto.

Incluso la obra realizada por hombres como Jan Vermeer (1632-1675) podria tacharse como una de
las primeras obras feministas, claro esta que parece descabellado. Pero considero que en estas piezas la mujer ya no es
mas la figura hermosa y delicada digna de contemplacion, deja de ser un objeto recreativo a la vista generalmente masculina
y pasa a verse como una persona duefia de su propio destino, trabajadora, no necesariamente hermosa y concentrada en
su actividad mas que en mostrarse perversa, mala, fragil, voluptuosa o santa.

llustracién 85
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Sin embargo las imagenes de un Vermeer se prestarian también entre las feministas radicales para un debate, pues
bien podrian argumentar que el holandés simplemente no dio importancia a la representacion femenina, sino solo a su
lucimiento como pintor al centrar la mirada del espectador en lo artificioso de los objetos, el colorido y el manejo de la luz
en sus cuadros. Convirtiéndola en una pintura efectista que lejos de revindicar el papel de la mujer busca el reconocimiento
en si mismo por lo antes mencionado.

Una de las artistas profesionales holandesas fue Anna Maria Schurman dibujante y pintora, admitida
en la guilda de San Lucas de Utrecht en 1641 y de quien desafortunadamente sélo se conocen dos
autorretratos de 1633 y su clamor por la independencia femenina, al ser conocida como una feminista
erudita.

llustracién 86

llustracién 87

Con su obra La proposicion de 1631 Judith Leyster vio la luz en el mundo del arte, pues el tema era para muchos el
discurso de la virtud domestica sobre la sexualidad. En tiempos donde la virtud de la mujer se simbolizaba con la rueca y
el huso, dando a las tejedoras, bordadoras e hilanderas el predominio de mujeres morales, pues eran equiparadas con la
imagen de la virgen hilando, modelo de virtud femenina.

Este cuadro nos presenta a un hombre que presumiblemente insinda una proposicion
deshonesta. Inclinado sobre el hombro de una mujer ensimismada en su costura, el hombre mantiene una mano sobre el
brazo de ellay la otra llena de monedas. Ella al negarse a tal proposicion lo ignora, haciéndola ver mas como una victima.
La obra nos sugiere asimismo un fin de tipo moralizador, pues en aquellos tiempos se dice resurgieron los burdeles y la
moral desenfrenada.

Otro de sus cuadros mas conocidos y al parecer de los primeros en plasmar la imagen de mujeres cosiendo a la luz de una
vela fue Mujer cociendo a la luz de una vela de 1633. Asimismo elabor6 algunas ilustraciones botanicas en acuarela de
tulipanes como el Tulipan amarillo y rojo de Leiden de 1635 para libros y catalogos de venta de tulipanes.

llustracién 88

Geertruid Roghman hija del grabador Hendrik Lamberszt plasmé la actividad de la aguja, mostrando lo complejo y forzado
que resultaba el trabajo doméstico ya sea bordando, cociendo, plegando telas, limpiando y cocinando. Lejos del éxtasis,
ensofiacion y placer de las actividades mostrada en las obras de los pintores.
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llustracion 89

Debido a la enorme demanda de cuadros como adornos hogarefios, el papel de la mujer como
creadora de imagenes se vio saturado, pues lejos de elaborarlos sélo las profesionales surgieron miles de mujeres
procedentes de las familias de clase media y baja, no necesariamente instruidas en la pintura, quienes recibian una regular
paga elaborando cuadros de flores.

llustracion 90

Al respecto Whitney Chadwick comenta lo siguiente: Las mujeres, en efecto, se mostraban criticas hacia el fomento de los
bodegones florales, género muy apreciado en el siglo XVII pero que, hacia el XIX, fue rechazado como labor inferior, idénea
para los limitados talentos de las aficionadas.

Sin embargo, la ciencia se encargé de que el arte hiciera de la pintura de flores y la ilustracion botanica otra opcién para las
pintoras profesionales, pues la tarea de describir fielmente cada detalle de una planta o flor, requeria la mano educada de
una pintora. Muchos de los herbarios que el impresor de Amberes Christophe Plantin produjo, primero fueron coloreados
por iluminadoras.

En 1590 y 1650 las ciudades de Utrecht y Amberes se sitian como los principales centros de pintura floral al éleo, quiza
por las previas publicaciones sobre botanica.

llustracion 91

Destacan como ilustradoras de flores y pintoras de la naturaleza Maria Sybilla Merian, Maria van

Oosterwyck y Rachel Ruysch. La primera tal vez la mas reconocida nacida en Alemania y cuyo trabajo vio la luz en una
publicacién de Nuremberg en 1675 volumen de grabados llamado Florum fasciculi tres, al que siguieron el volumen dos de

10 Chadwick, Whitney; “Mujer, Arte y Sociedad”, Ediciones Destino, Barcelona- Espafia, 1999, pp. 129
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1677 y el tercero de 1680.

Conocidos ya en conjunto como el Nuevo Libro de las Flores, en el se aprecian flores de jardin
coloreadas por la autora. En 1679 publica uno de los tres volimenes ilustrados con grabados sobre insectos llamado La
maravillosa transformacion de las orugas y su singular nutricion de las flores.

llustracién 95
llustracion 94

llustracién 93

llustracién 92

Maria van Oosterwyck hija de un ministro de la iglesia Neerlandesa se forma en Amberes bajo la tutela de Davidsz de
Heem. Trabaja como pintora profesional en Amsterdam y en la Haya. Su obra fue diversa y lo mismo la llevo a pintar una
Vanitas alegoria moral sobre la fugacidad de las cosas mundanas y la vanidad de la vida terrena en 1668 como un Bodegon
con flores y mariposas en 1686 donde muestra un jarrén con diversas flores y un par de mariposas, quiza queriendo
representar con ellas lo fugaz que puede ser la vida.

Rachel Ruysch (1664-1750) hija de un catedratico de botanica y anatomia en Amsterdam estudia a partir de los quince
afios con el pintor de flores y creador de la espiral asimétrica Van Aelst. Su obra gira siempre en torno a la representacion

de las flores destacando en ellas la composicion, el color y el tratamiento de las mismas. Fue pintora de camara en
Dusseldorf y en 1701 ingresé como miembro a la guilda de pintores de la Haya.

llustracién 97
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llustracién 96

llustracién 98

2.1.2 La conciencia y el poder de la Feminidad...  Mujeres pintoras de Francia e
Inglaterra

Es tal vez la presencia de artistas en Inglaterra y Francia alrededor del siglo XVIII e inicios del
XIX'lo que marca el equilibrio en cuanto a la elaboracién de obra, que si bien se vio sujeta al gusto de la clientela aristocratica,
supuso también el inicio de una conciencia y actitud femenina entre las artistas de aquella época, negociando y ganando
a pulso un papel destacado en el mundo del arte.
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El surgimiento de pintoras como Rosalba Carriera, Angélica Kauffmann, Elisabeth Louise Vigée-Lebrun, Adélaide Labille-
Guiard marc6 pauta en un mundo donde el acceso a la actividad publica se restringia a las mujeres. De hecho no sélo a
ellas se les debe la nueva construccion sobre la feminidad y su representacion, también a aquellas artistas aficionadas
menos reconocidas.

llustracion 99

Como ya habia sucedido a sus colegas de Europa del norte en Holanda, la pintura se consolido
no solo por la monarquia o nobleza sino por una élite creciente y poderosa, la clase media progresista. Asi como al control
de algunos gremios que reforzaban el academicismo en vias de controlar el trabajo realizado por aficionados, con la idea
de vedar el trabajo de la mujer a quien le eran prohibidas las clases de dibujo al natural, el desnudo, limitando con ello su
formacioén para acceder a la pintura historica o mitolégica.

llustracién 100

Sin embargo, dicha estructura social y limitante a la mujer artista de la época de Luis XIV poco le importd, pues mas
adelante tras la muerte del rey y la llegada de su sucesor Luis XV quien traslada la corte de Versalles a Paris, acarrea con
ello una gran demanda de obra para las nuevas decoraciones de las mansiones de los aristocratas. Asi Paris se convierte
en centro artistico de primera linea.

llustraciéon 101

Una de las artistas que aprovecha dicho apogeo, a pesar de su corta estancia en el lugar -al parecer un afio-, fue la
veneciana Rosalba Carriera (1675-1757) quien inicia su carrera pintando retratos en miniatura sobre marfil, llega a la ciudad
luz invitada por el coleccionista Pierre Crozat en 1720. Su obra contribuy6 a formar parte del nuevo gusto aristocratico,
elegante y aparentemente superficial, pues fue la primera artista en experimentar las posibilidades técnicas del pastel y el
estilo rococo.
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Al respecto Whitney Chadwick comenta lo siguiente: La personal técnica pictoérica de la Carriera,
con sus sutiles tonalidades de superficie y sus danzantes luces, revolucioné el pastel como material frotando transversalmente
el costado de una barra de tiza blanca sobre un dibujo de tonos oscuros, era posible captar las rehilantes texturas del
encaje y el satén, y el resplandor de los rasgos faciales y los suaves ondeos del cabello empolvado.*

Uno de sus primeros trabajos a su llegada a Paris fue un retrato del monarca Luis XV, un dibujo de Watteau, asi como
diversos retratos de los miembros de la corte francesa y austriaca. Sus logros la llevaron a cerrar su estancia en Paris con
su ingreso a la Academie Royale.

llustracion 102

No obstante durante ese periodo y gracias al inicio de la llustracion, las actividades artisticas como el pastel, la acuarelay las
labores de aguja experimentadas por muchas aficionadas se vieron en polémica. Pues si bien eran actividades que encajaban
con el ideal de feminidad, tanto mujeres aristdcratas como clase medieras las practicaban como entretenimiento.

llustracion 104

lustraciéon 103

En un hecho tal vez incongruente, las mismas pintoras profesionales las hicieron ver como actividades artisticas de segunda
o de aficionadas. Ayudando a construir esa imagen de feminidad gracias a cuadros como Lady Anne Lee bordando de
Catherine Read 1764; Dama griega haciendo labor de Angélica Kauffmann 1773; Mujer haciendo calceta de Francoise
Duparc y Mujer joven bordando de Marguerite Gérard 1780. 2

11 Chadwick, Whitney; “Mujer, Arte y Sociedad”, Ediciones Destino, Barcelona- Espafia, 1999, pp. 143

12 No es labor de quien esto escribe el sefialar si hicieron bien o mal, simplemente hice mencion del hecho
por aparecer el mismo durante la investigacién. Dicho sea de paso considero que las mujeres que se dedicaron
a la acuarela, el pastel, el bodegon, las flores etc. Finalmente abrieron camino a las creadoras que hoy podemos
plasmar en nuestras obras lo que se nos de la gana. A lo mucho podria al igual que otras colegas menospreciar
dichos temas y técnicas porque gracias a nuestra clase media y baja, son los que se venden a la hora de adquirir un
bonito cuadro como decoracion. jEnvidia? Quiza por hacerle el feo en vias de demostrar la supuesta superioridad
de las profesionales en contra de las miles de mujeres que no contando con estudios y arduas horas de trabajo
como respaldo, elaboran dichos temas y técnicas para sobrevivir y bien.
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llustraciéon 105

Los esfuerzos artisticos de las mujeres no cesarony gracias aello Angélica Kauffmann
(1741-1807) artista profesional, fue la primera pintora que desafié a los artistas y la cultura de la época, incursionando en
el medio con pinturas de corte histérico. Para muestra sus obras Zeuxis seleccionando modelos para un cuadro de Helena
de Troya, basada en una Venus Calipige napolitana y en la cual plasma con gran técnica, pese a no haber contado con la
ensefianza del modelo al desnudo. Al llegar a Londres después de prepararse en Roma aproximadamente en 1766, inicia
las obras histéricas que habrian de sefialarla como una artista seria y reconocida. Destacando Venus apareciéndose a
Eneas, Penélope con el arco de Ulises y Héctor despidiéndose de Andromaca. Convirtiéndola en iniciadora junto a Benjamin
West (1738-1820) del estilo neoclasico en Inglaterra.

llustracion 106

En este periodo realizé las piezas
alegéricas de la Composicion, la Inventiva, el Dibujo y el Colorido para el techo de la Academy Somerset House. Al lograr
el reconocimiento, sus obras inspiraron a otros artistas e incluso sirvieron como motivos para el disefio de algunas artes
decorativas.

Claro esta, que el éxito no le salvd de padecer los comentarios perversos de algunos
detractores como Peter Pindar, quien se referia a la obra de Kauffmann como falta de maestria por reflejar poco dominio
del dibujo.

llustraciéon 107

En palabras de Peter Pindar en sus Odas to the Royal Academicians: Angélica se gana mis aplausos; por lo suavemente
que mancha los lienzos y por sus graciosas damas, me procura mil delicias. Pero si se hubiera desposado con tan mansos
varones como los figurados en sus relatos pintados, me temo que hubiera pasado una noche bien sosa. **

Queriendo decir que la obra era delicada y graciosa, como se supone debia pintar la mujer, asexuando a los hombres
pintados. Pues no era bien visto que ellas perturbaran las buenas costumbres al plasmar hombres rudos y fuertes, pues
atentaria contra las caracteristicas propias de la feminidad.

Francia no fue la excepcion, pintoras como Elisabeth Louise Vigée-Lebrun (1755-1842) y Adélaide Labille-Guiard (1749-
1803) tuvieron que maodificar su pincelada o trazo para marcar la diferencia en la representacion de ambos sexos para no
ser clasificadas como débiles.

13 “Peter Pindar en sus Odas to the Royal Academicians” Chadwick, Whitney; “Mujer, Arte y Sociedad”,
Ediciones Destino, Barcelona- Espafia, 1999, pp. 160
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llustracion 108

llustracion 109

Ambas trabajaron en Paris durante la época de Luis XVIy Maria Antonieta, iniciaron sus carreras
como profesionales gracias a las exposiciones organizadas por la Academia de Saint-Luc. En afios previos a la Revolucion
se destacaron por introducir imagenes mas naturales en la rancia iconografia aristocratica. Quizas forzadas por la moralina
de la clase media quien debia reconocer en sus monarcas a individuos menos crueles y depravados.

Adélaide Labille-Guiard (1749-1803) estudié con Quentin de la Tour y con Francois-Elie
Vincent. Celebra su primera exposicion en 1779 en el salon de la Correspondencia presentando algunos pasteles. Se
destaco por elaborar exquisitos y detallados retratos como El conde de Clermont-Tonnerre y el Retrato del pintor Baufort
este ultimo le valdria para ingresar a la Academia en la categoria de pintora de retratos.

lustraciéon 110

Al respecto Mireia Freiza comenta lo siguiente: La inclinacion de las mujeres por los retratos, los bodegones o las miniaturas
no nos debe extranar, ya que al tener prohibido el estudio del cuerpo desnudo se dedicaban a otros géneros. La eleccién
de pintura al pastel o la acuarela en vez de al 6leo se debia a que estos materiales no sélo eran mucho mas baratos que
el 6leo, sino que su técnica resultaba menos complicada. *

14 Freiza, Mireia; “Las Mujeres artistas desde la Revolucion francesa al fin de siglo” en “Historia de arte y
Mujeres”, Méalaga, Universidad de Malaga, 1996, pp.71
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lustracion 112

lustracion 111

En 1738 realiza al pastel el Retrato de Madame Mitoire y sus hijos, primera de sus obras en donde se advierte la nueva
ideologia de las familias aristocraticas, la maternidad y el matrimonio. Pues la familia era por primera vez simbolo de la
unidad social donde la gente podia encontrar la felicidad y plenitud. De ahi que el retrato contenga la imagen de una mujer
dando el pecho y arropando a su bebé y a un chiquillo contemplando embelesado a su madre.

En 1785 gracias a su fama como retratista, fue nombrada como pintora oficial de las Mesdames de France quienes eran
todas las tias del rey. De aquella época sobresale el Retrato de Madame Adélaide de 1787 en el cual pone de manifiesto

las virtudes de la vieja corte lo suntuoso, cargado y artificial.

llustracion 113

Elisabeth Vigée-Lebrun (1755-1842) de formacion artistica independiente por no decir
autodidacta, fue algun tiempo discipula de Quentin de la Tour. Elaboré en sus inicios piezas como El retrato de una mujer,
Retrato de un magistrado, y Sacrificio del amor. Se cree ingres6 al mundo del arte y al académico gracias a su perseverancia
y ardua labor, al trabajar un Retrato de Monsieur Dumesnil, algunos pasteles y 6leos, y varias copias de obras de otros
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pintores ya consagrados.

Al querer pertenecer ya como miembro a la Academia como pintora histdrica, categoria mas alta que la de retratista, se
esmera durante tres afios preparando su pieza La paz trayendo la Abundancia con la cual es admitida en categoria no
especifica.

llustracion 114

Lebrun convenientemente, producto de su entrada a las altas esferas parisinas fue nombrada
y protegida como pintora de la reina Maria Antonieta desde 1778. De hecho en 1785 recibe el encargo de pintar, el que
seria el mejor ejemplo de una pintura con fines politicos o propagandisticos el cuadro Retrato de Maria Antonieta con sus
hijos en el cual buscaba restaurar la escasa reputacion de la reina. Reputacion que se vio minada por su conducta frivola
y libertina difundida en pasquines clandestinos como “La escandalosa vida de Maria Antonieta” o “El burdel real”.

llustracion 117

llustraciéon 115

llustracion 116
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Dicho cuadro retrata a Maria Antonieta vestida de manera sencilla, ubicada en el Salén de la Paz del palacio de Versalles
rodeada de sus hijos. Cuya composicion triangular recuerda a algunas Sagradas Familias del Renacimiento.

El mismo fue presentado en una de las exhibiciones de Salén, junto a un bello autorretrato de la autora titulado Retrato de
la artista con su hija de 1789.

Motivos todos en cuanto a la produccién de ambas artistas, por los cuales crecié en
aquella época gracias a las constantes comparaciones una aparente rivalidad entre Guiard y Lebrun, volviendo innecesario
el evaluar su obra con respecto a la de sus colegas hombres. Calificandolas como mujeres antinaturales por dedicarse a
una actividad publica.

llustracién 118

Dado a la fuerza politica, ideoldgica y social dominante de aquellas épocas al sentimiento de sentirse y verse siempre
excluida, he decidido al momento presentar la incursion de la mujer en el mundo del arte aproximadamente de los siglos
XIV al XVIII. No sin antes aclarar que las cosas no cambiaron del todo al inicio del revolucionario siglo XIX y XX.

Simplemente juzgo conveniente hacer un paréntesis para hablar de las creadoras que nacieron o trabajaron partir del siglo
XIX donde la educacion artistica, si bien no les era abierta del todo, si supone la ruptura entre las artistas por aspirar al gran
arte de corte histérico o mitolégico.

En funcién de apreciar como y donde aparece desde el siglo XIX representada la mujer por la mujer o su trabajo.
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2.2 Igualdad y diferencia.

Sin modelos es dificil trabajar; sin un contexto es
dificil evaluar, sin iguales es casi imposible hablar.

J. Russ.

Deshacerse del que diran, tal vez es la premisa de las creadoras a partir del siglo XIX. La modernidad, la revolucion
industrial, la abolicion de la esclavitud y el sufragio son sélo algunas condiciones que influyeron en la vida de las mujeres
gue aspiraban dedicarse al arte de forma profesional.

Sin embargo, el arte del siglo XIX y todas sus manifestaciones contribuyen a formar la identidad, las ocupaciones y
valores de la clase media trabajadora. Aquellas que repiten la vieja letania sobre la definicién y deber de lo femenino la
naturaleza, la familia, la maternidad, el cuidado, la emocién, la prudencia etc. El mismo planteamiento y adjudicacion de
siglos anteriores.

Por lo tanto, es facil entender que gracias a este ideal de feminidad, muchas mujeres fueran calificadas como lo peor,
entre ellas las mujeres que optaban por la solteria, las que trabajaban, las artistas, etc. Las cualidades que definian a
estas mujeres entre ellas las artistas eran la independencia, la confianza en si mismas, la competitividad etc. Actitudes o
cualidades que permanecian en la psique colectiva como masculinas.

Al respecto Whitney Chadwick comenta sobre la actitud de las artistas lo siguiente: Las mujeres que adoptaron esos
rasgos, que abandonaron las realizaciones artisticas de aficionadas aceptadas como meras ilustraciones embellecedoras
o0 moralizantes, o que rechazaron la pintura floral pintada a la acuarela, corrieron el riesgo de que se las tachase de
descarriadas sexuales. ®

En palabras de Alejandra Val Cubero sobre el tema: Para muchos hombres, pero también para muchas mujeres, “la nueva
mujer”, que estudiaba, hacia deporte, bailaba y leia, era vista como antinatural. Se consideraba que este cambio ademas,
hacia aficos la supuesta divisién natural entre los sexos.

Como hemos podido observar, existieron diversas razones para que la mujer no ingresara a las academias, tal vez las mas
poderosa, el temor de soslayar su papel como madres o esposas al preferir la profesion. No solo se pensaba que el estudio
artistico disminuia la feminidad, sino que ademas ante la posibilidad de contemplar modelos masculinos podia excitarse en
demasia, perturbando su sexualidad, corrompiendo asi sus buenas costumbres.

Al respecto Alejandra Val Cubero comenta: Incluso para asociaciones de pintoras tales como The Union des femmes
peinares et sculpteurs, el papel de “la artista” era salvaguardar la sociedad, y los unicos temas pictoricos que podia retratar
eran la vida familiar armoniosa y tranquila.*’

Cuando las mujeres presionaron y lucharon por conseguir una formacién a la par de sus futuros colegas, lugares como
“I'Ecole des Beaux Arts” en Francia se lo negaron. En E. U. la “Womans Art School of Cooper Union”, o la “Cincinnati School
of Design” las reciben, pero enfocandolas a la decoracion de ceramica y a la labor de aguja. En Londres la “Royal Female
School of Art” les ofrece la ensefianza sélo de ciertas materias, no incluido el dibujo.

Al respecto Tamar Garb comenta: Pero no fueron los profesores de |'Ecole des Beaux Arts los tnicos que se opusieron
a la entrada de las mujeres en la academia, también los estudiantes se manifestaron en contra, o al menos en contra de
que las mujeres estudiaran en las mismas clases que ellos; de esta manera intentaban reservar su parcela de poder y los
privilegios que habian mantenido durante siglos.

15 Chadwick, Whitney; “Mujer, Arte y Sociedad”, Ediciones Destino, Barcelona- Espafia, 1999, pp. 177

16 Cubero, Val, Alejandra; “La percepcion del desnudo femenino en el arte”, Ediciones Minerva, Madrid-
Espafa, 2003, pp. 246
17 Cubero, Val, Alejandra; “La percepcion del desnudo femenino en el arte”, Ediciones Minerva, Madrid-

Espafa, 2003, pp. 246
18 Garb, Tamar; “Sister of the Brush: Women Artistic Culture in Late Nineteenth Century Paris”, Londres,
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Sin embargo, gracias a la solidaridad entre los grupos de mujeres, a escritos, a solicitudes y firmas recolectadas, la mujer
ingresa con sus restricciones a la “Real Academia de Bellas Artes de San Fernando” en 1818 a “I'Ecole des Beaux Arts” en
1896 etc. Las que no entraron a las academias por que adn no les tocé a tiempo la apertura, se permitieron tomar clases
particulares con artistas ya reconocidos, o entre ellas, compartieron los modelos y sus experiencias.

Brevemente se ha explicado el contexto en el cual se desarrollaron las artistas a partir del siglo XIX, la ruptura como antes
mencionamos entre las artistas académicas a lo que serian las artistas modernas, quienes adn con algunas limitantes en
la educacion artistica, supieron destacar con trabajo y actitud en el mundo del arte.

e Mujeres con caracter en la Inglaterra Victoriana

Si bien no se trata de sefialar a mujeres que buscaban demostrar la feminidad pasiva e idealizada, la reivindicacion de
la mujer como tal o la ambicion por pintar temas masculinos, Rosa Bonheur y Elizabeth Thompson son creadoras que
trabajaron sin ansiedad temas que aportaban un tratamiento diferente a las hazafias y temas masculinos.

Rosa Bonheur nacida en Burdeos en 1822 es una de las artistas mas proliferas de su
época y asimismo la Unica capaz de sefialar la nobleza de los animales. Destaca por sus piezas y logros como la obtencion
de una medalla de oro en 1848 por Vacas y toros en la Cantal, Arada en el Invernais de 1849 presentada en el Salén de
ese afo y La feria de caballos de 1855 en el Salén de Paris. Este Ultimo se convirtié en uno de los cuadros mas conocidos
y admirados de todo el siglo XIX, quiza por que en ellos buscaba sefialar la libertad, la lealtad, el valor y la gracia de los
animales.

llustracién 119

En Inglaterra sus pinturas fueron aclamadas, pues es de todos conocido su legendario amor y proteccion por los animales
domesticados. Gracias a ello Inglaterra le supondria su mayor fuente de ingresos, pues cabe sefialar que la reina Victoria
le pidio una vision privada de su cuadro La feria de caballos para el palacio de Buckingham.

llustraciéon 121

llustracién 120

Yale University Press, 1994, pp. 103
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Sin embargo, gracias al impacto que provocaron sus cuadros y a que los criticos
resaltaron la fidelidad y vitalidad expresada en sus obras, hubo detractores quienes los hicieron ver como significantes del
control femenino al que debian restringirse incluso las creadoras. En un afan por demas misogino se llegé a mencionar que
los caballos al igual que las mujeres eran bellas mascotas o animales a los cuales el hombre debia dominar.

llustraciéon 122

Incluso en 1877 una novela de Anna Sewell llamada Black Beauty segln su autora fue escrita como una defensa feminista
gue reprobaba la crueldad de la opresion de las mujeres en especial las de la clase trabajadora. Comparadas con hermosos
caballos propiedad y ostentacion de crueles y bondadosos hombres. ° Quiza por ello Rosa Bonheur optd por vestirse de
forma masculina intentando reivindicar los prepotentes privilegios masculinos, creando una identidad andrégina y radical.

De forma similar Elizabeth Thompson (1846-1933) es otra de las artistas que se negé a limitarse en su pintura a los temas

femeninos, pintando asi la vida del soldado y la guerra. Mundo que pertenecia exclusivamente a los hombres, donde ella
es quiza la primera artista capaz de plasmar el valor y la fortaleza de los soldados britanicos.

llustraciéon 124

llustraciéon 123

Tom6 sus primeras lecciones de pintura al 6leo
en Londres con William Standish en 1862 y egresa de la “Female School of Art” en 1866. Sin contar con algin nexo familiar
gue la conectase al mundo de la guerra en 1870 logra cierto reconocimiento por sus primeras acuarelas de batallas.

El éxito le llega cuando ingresa y expone en “La Royal Academy” sus obras Ausente de 1872 y Pasando lista después de

un combate, Crimea de 1874 la segunda se dice describe mediante un meticuloso realismo la revista de los granaderos de
la guardia después de un encuentro en la guerra de Crimea.

llustracion 125

19 Sin comentarios, los misdginos han existido y existiran siempre. Solo apliqguemos el viejo y tan conocido
refran” A palabras necias oidos sordos.” Es como si hiciéramos caso de las palabras de S6focles cuando dijo: El
silencio de a las mujeres la gracia apropiada. O a las palabras de San Pablo: No necesito tantos rodeos para de-
clarar que la mujer es “naturalmente un animal enfermo”
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Sin embargo, a pesar del matrimonio con un comandante y la crianza de
cinco hijos que la hicieron abandonar por un tiempo el arte, Elizabeth Thompson logré plasmar con su singular vision por
medio de dibujos y acuarelas detalladas, los lugares a los cuales viajé con su esposo, permitiéndose asi mostrar tanto a
los hombres de accién y sus batallas como el lado femenino de la guerra llamese el temor, la ansiedad y la espera.

® Creadoras norteamericanas del XIX... iniciadoras de la reforma moral

Para comprender el sitio que ocupara la mujer creadora de los Estados Unidos, basta
recordar como principio la colonizacién inglesa emprendida a raiz de una serie de revueltas religiosas a la que se vieron
sometidos los y las habitantes de dicho pais. Por ello el asentamiento de mil familias puritanas en 1630 en lo que se
conocia entonces como Nueva Inglaterra. Esta influencia religiosa habria de marcar la pauta tanto en la moral, el papel de
la mujer y el arte.

llustracion 127

llustracion 126

De ahi la importancia que se le dio a la industria y al trabajo doméstico como
pasatiempo o actividad productiva. Pues es bien conocido que los puritanos tenian una estricta ética
del trabajo, donde el ocio era considerado un pecado. Debido a esto las mujeres, ya fuera en el hogar
0 en cooperativas, organizaban sesiones de costura donde confeccionaban edredones para ellas o para
la venta y en la actualidad cuelgan en los museos dedicados al arte popular estadounidense.
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llustracion 128

Norteamérica al igual que otros paises en el siglo XIX se convirtid en un lugar industrializado, donde las mujeres fueron
la mano de obra que hiciera crecer las fabricas no solo de tejidos. Asimismo es uno de los paises donde surgen las
primeras organizaciones femeninas politicas, laborales y feministas, donde ellas utilizaron sus habilidades para conectarse
y demandar, con la accién social colectiva, se atenuaran las restricciones que las confinaban sélo a las labores del hogar.
Incluso mujeres como la pintora Lilly Martin Spencer (1822-1902) por medio de la ensefianza, formo parte de la expansion
y profesionalizacion del arte al oeste de los Estados Unidos.

llustraciéon 129

Ilustracion 130

Su trabajo pertenece al periodo donde el arte norteamericano varié desde las expresiones populares “amateurs” a los
estilos académicos del arte europeo. Como sus contemporaneas del norte de Europa su carrera artistica se ligd a la
demanda de imagenes accesibles para decorar las casas de la clase media, convirtiéndola en una de las artistas de género
mas solicitadas y reproducidas. Ejemplo de lo antes dicho, la adquisicion por la compafiia francesa “Goupil Vibert & Co”
de sus cuadros El pequefio navegante de 1850 y El joven profesor de 1860 que sirvieran como base para la elaboracion
de litografias.

Al respecto Whitney Chadwick comenta sobre su obra: Su arte se ha descrito como “ni una
afirmacion declarada de los valores patriarcales y de clase media, ni un rechazo explicito de dichos valores y al mismo
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tiempo, de manera creciente (aunque quizé no conciente), una burlona subversién de ellos”. 2°

llustracion 131

Se dice que su primera exposicion profesional se dio en Ohio en 1841 no obstante, su primer éxito le llegbé en 1849 cuando
su obra La hora feliz del dia fue seleccionada por la “Western Art Union”, motivo por el cual mas adelante viaja a Nueva
York para adquirir mas conocimientos que le permitieran satisfacer la creciente demanda de sus obras. Entre ellas destaca
una pieza realizada en 1869 titulada Las dos nos marchitaremos ?* donde se aprecia la imagen de una mujer sosteniendo
una flor en su mano.

Las reproducciones de Lilly Spencer ayudaron a difundir la imagineria popular y su nombre por toda América. Sin embargo,
se sabe que a lo largo de su vida tuvo problemas monetarios, por ser el principal sostén econdmico de su familia. Quiza por
ello se sabe también rechazé la posibilidad de viajar a Europa para culminar su formacién como artista.

Caso contrario, la suerte de otras creadoras que se formaron en el extranjero y cuya condicion econdmica les permitié
acceder a la ensefianza privada y a la creacion sin la necesidad de sobrevivir gracias a su obra.

Hablamos de las mujeres que se formaron fuera de Norteamérica en las décadas de 1850 y 1860 como Mary Cassat. La
primera al igual que Berthe Morisot en su época en adherirse a un movimiento estilistico.

llustraciéon 132

Mary Cassat (1844- 1926) originaria de Pennsylvania se matriculd en la Academia de Bellas Artes del mismo lugar en 1861
viaja a Francia en 1866 para continuar con sus estudios en Paris ciudad que gestaba en ese entonces cambios artisticos
sin iguales como el inicio del movimiento impresionista o el movimiento feminista moderno lanzado por Maria Deraismes.

A partir de entonces, sus viajes serian constantes entre su pais de origen y Europa aprovechandolos tanto para exponer
como para estudiar. Se cree que gracias a los recursos econdmicos y al apoyo de su familia, por ser hija Unica, logro el
éxito, pues ello ayudo para que llevara una vida profesional nunca limitada en relacion con sus colegas pintores.

20 Chadwick, Whitney; “Mujer, Arte y Sociedad”, Ediciones Destino, Barcelona- Espafa, 1999, pp. 214

21 Quiza en esta obra se aprecia lo que comenta Chadwick sobre los valores patriarcales, al plasmar de forma
irénica lo que seré el final de ambas criaturas, la mujer por un lado ricamente ataviada y del otro la flor. Ambas
consideradas delicadas y bellas, la mujer rodeada de lujo y cuidado como se puede observar en la mesa donde hay
un cofre con joyas. Como haciendo referencia a que esta requiere de los mismos cuidados y mimos que deben
darse a una flor para que esta permanezca hermosa y viva.
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Cassat expuso constantemente; de hecho llevaba mas de diez afios haciéndolo antes de
unirse con los impresionistas en 1877 por invitacion de Edgar Degas (1834-1917) con quien se dice entabldé una amistad
platénica.

llustracion 133

Sus temas evolucionaron dentro de los limites de su clase y su condicién de mujer pues se concentré en plasmar y aplicar
una incisiva mirada a los ritos y gestos a través de los cuales cobraba significado la feminidad. Como el hecho de tomar
café o té, el cuidado de los nifios, las visitas, el tejido, el bordado etc. Se podria decir que pintaba al sujeto femenino desde
un punto de vista de mujer, pintando tanto escenas domésticas como el tema de hijo y madre.

De esta linea de obras destacan Una taza de té de 1880, Mujer joven cosiendo en el jardin de 1882 o Madre e hija de 1905
este Ultimo proporciona la convencional asociacién de la mujer con el espejo o frente al espejo, como si la vanidad fuera
condicion natural de la mujer.

llustraciéon 134

Sin embargo, considero que esta obra va mas alla de lo que a simple vista se juzga, pues el hecho de que la madre
sostenga en su regazo a la nifia desnuda que se refleja ante el espejo que ella misma le muestra, en lo particular, me habla
mas que de vanidad de un reconocimiento sobre la sexualidad, misma que se demuestra por medio de la desnudez de la
nifia que sin prejuicios se observa. Lejos del reconocimiento de ser vista y de saberse en un futuro objeto de seduccion, y
mas en el terreno del autoconocimiento al enfrentar con su mirada al espectador.

Asimismo Mary Cassat elaboré algunas obras donde sus personajes femeninos se relacionan mas con las representaciones
de la vida social e intelectual del hombre ejemplo de ello las piezas Leyendo Le Figaro de 1883 donde retrata a su madre
leyendo el periédico o “Mujer de luto en la Opera” de 1880 donde se observa a una mujer espectadora en un espacio
publico, espacio reservado antes de la modernidad sélo a los hombres, con todo y que esta misma mujer es objeto
observado en el mismo cuadro por un hombre.
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Ilustraciéon 135

Quiza Cassat no lo incluy6 con el animo de refrendar la condicién de la mujer como objeto observado, sino como la
confirmaciéon de que la nueva mujer destacada en este caso por la dama vestida de luto en primer plano, es conciente
de ello y viste de negro haciendo alusién a la muerte que de esa condicién hace y también observa, separando a este
personaje femenino de la esfera comin domestica relegada.

llustracion 136

llustraciéon 138

llustracién 137

Conviene ahora hacer un paréntesis y aprovechar la oportunidad de mencionar a otra importante pintora impresionista
con la cual Mary Cassat tuvo contacto. Me refiero a Berthe Morisot (1841-1895) quien toma sus primeras lecciones para
lograr el naturalismo en su obra de Camille Corot (1796-1875) Fue fundadora del grupo impresionista gracias al contacto y
matrimonio con Eugéne hermano de Edouard Manet (1832-1883) exponiendo con ellos desde 1874.

De esta temprana época destacan sus cuadros Cazando mariposas de 1873, Psique de 1876, Dia de verano de 1879y La
madre y la hermana de la artista de 1870 temas donde a simple vista capta los aspectos fugaces de la vida.

En el caso de la obra Psique al igual que Cassat muestra el vinculo convencional de la mujer con el espejo. Sin embargo,
al parecer éste también nos ofrece una doble lectura pues mas alla de la vanidad de la joven que se observa, mas alla del
significado en francés espejo de gran tamafo de la palabra “psyché”, nos habla de la autoestima, del reconocimiento al
cuerpo y el despertar de la sexualidad. Donde la mujer adolescente es el centro y universo de la composicion.
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llustraciéon 141
llustraciéon 140

llustraciéon 139

2.2.1 Surrealismo, abstraccion y modernismo... Mujeres pintoras a principios del siglo
XX

Gracias a la libertad artistica lograda por el impresionismo las y los artistas modernos de principios
del siglo XX pudieron ejercer su trabajo como productores en lo que seria la nueva cultura visual, si no con el afan de
romper del todo con la representacion de la naturaleza y todo lo que esta implicaba, si con la intencion de mostrar en sus
obras un contenido mas espiritual o individual.
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llustraciéon 142

llustracion 143

llustracion 144

Recordemos que la modernidad artistica se vincula al deseo y desarrollo de nuevos lenguajes visuales y de expresion, a
la estética que reclama una relacion méas estrecha entre el arte y la vida no importando si esto se daba por medio de la
abstraccién o el simbolismo.

Al respecto Whitney Chadwick comenta los signos de la vida moderna planteados por Baudelaire: Baudelaire discernio
como signos de la vida moderna “lo efimero, lo fugitivo, lo contingente, localizandolos en el estilo y el gesto individuales,
y oponiéndolos a lo eterno que para él significaba la tradicion clasica que subyacia en el arte oficial francés de mediados
del siglo XIX.?

Incluso el nuevo discurso estético, social y médico proporcioné el redisefio del ideal de figura femenina ataviado por las
asfixiantes varillas de los polisones y el corsé dejando al natural las curvaturas de la mujer. No obstante dichos cambios no
fueron gratuitos pues incluso la moda pas6 a ser parte del arte y el status social.

De esta época de transicion entre el siglo XIX y el XX destaca la labor de la pintora bavara Gabriele Munter (1877-1962)
quien buscando acrecentar su formacion artistica se instala en Munich en 1901, donde conoce a Kandinsky (1866-1944).
Su obra de trazos y contornos obscuros y de expresivos colores la ubicaron como artista “fauve”, ejemplo de ello sus
cuadros Paseo en barca de 1910 donde se observa a un grupo de viajeros donde Gabriele rema de espaldas al observador
y Kandinsky sobresale jerarquicamente. ¢ Muestra de amor platénico quiza?% Kandinsky rige su mirada y movimiento a la
parte baja donde ella le observa.

22 Chadwick, Whitney; “Mujer, Arte y Sociedad”, Ediciones Destino, Barcelona- Espafia, 1999, pp. 253
23 Es comdn no s6lo de las mujeres que cuando se le tiene estima, admiracion, respeto, carifio 0 amor a una
persona. Al plasmarla la destacamos simbolizando lo antes dicho. Y en este caso posiblemente Miinter lo hizo por
admirar a quien fue su maestro.
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O el retrato de Marianne von Werefkin de 1909 donde coloca la imagen de manera centrada, destacando el sombrero
de flores multicolores y el vestuario violeta sobre un fondo dorado. De hecho se dice que las composiciones atrevidas, la
simplificacion de sus planos y el uso del color, sirvieron a Kandinsky para encaminarse a la abstraccion.

llustracion 146

llustracion 145

Otra de las mujeres que privilegiaba el uso del color y la libertad del movimiento en su obra fue
la artista rusa Sonia Delaunay (1885-1979) quien se traslada a Paris en 1905.

llustraciéon 147

31/05/2008 11:22:29 a.m.



40

llustraciéon 148

Ella sintetiza en su obra el arte popular ruso, el post impresionismo y el “fauvismo” en obras como Retrato de Chuiko
de 1906, Mujer finlandesa de 1907, Contrastes simultaneos de 1912 donde revela su interés por la dinamica del disefio
y composicidon y Muchachas en traje de bafio de 1928 donde se aprecian tres mujeres con trajes de bafio en colores
contrastantes sobre un fondo de radiantes colores.

Sin embargo, abandona el terreno de las artes prefiriendo anteponer la carrera artistica de su esposo
Robert Delaunay (1885-1941) con quien se casa en 1910. No obstante fue tiempo aprovechado pues
debido a las influencias antes mencionadas se dedicd a plasmar su arte en objetos utilitarios como
vestidos, disefios de moda, libros, pantallas de lamparas, cortinas y telas estampadas a mano a las que
llamo piezas de contraste simultaneo, término que reflejaba su interés por la relacion entre colores.

llustraciéon 149

De hecho cuando vivian en Barcelona durante
los afios de guerra en Espafia y la Revolucion rusa, viaja junto con su esposo a Madrid en busca de un mejor modo de vida.
La oportunidad no se le hizo esperar y asi disefio el vestuario para el ballet “Cleopatra” producido por Serguéi Diaguilev.
Mediante el éxito obtenido y a través de Diaguilev se relaciona con lo mejor de la sociedad espafiola, quienes habrian de
consumir sus disefios en la casa de modas llamada Casa Sonia.

llustraciéon 152
llustracién 151

llustracién 150
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Sin duda Sonia Delaunay fue una mujer que rebas6 por mucho a sus antecesoras pues su trabajo
constante y su enorme creatividad, la llevaron incluso a inspirar el dadaismo gracias a la variedad de medios con los cuales
se expresaba y al no hacer en sus obras distincion entre el arte y los oficios. Sonia disefio para los dadaistas los trajes
utilizados para la puesta en escena de Tristan Tzara Le Coeur & Gaz en 1923.

llustraciéon 153

Sobre los disefios de moda de Sonia Delaunay Whitney Chadwick comenta: la evolucion de los disefios de moda y los
tejidos de la Delaunay, que en 1923 ya se producian comercialmente, refleja tanto los intentos de la industria textil francesa
para recobrarse rapidamente del bache causado por la guerra identificando sus disefios con el arte contemporaneo de
vanguardia, como los nuevos modos de pensar acerca del cuerpo y de la exhibicion. Los espectaculos de vanguardia como
las exhibiciones Dada ayudaron a romper con las anteriores nociones sobre el vestido como una funda para el cuerpo,
sustituyéndola por una imagen del cuerpo como pantalla fluida.?*

La pintura llevada al ambito de lo comercial y al uso de nuevos y diferentes soportes es
quiza la mayor contribucion de Delaunay para las artistas que en el siglo XXI se atreven a romper los esquemas.

llustracion 154

Sin embargo, otro grupo de
artistas habrian de dejarnos un legado importante a principios del siglo XX me refiero a las artistas surrealistas quienes
lograron aportar mediante su obra la fantasia, la fluidez y lo narrativo en contraposicién con lo alucinante, violento y muchas
veces con alcances solo eréticos de los hombres surrealistas.

24 Chadwick, Whitney; “Mujer, Arte y Sociedad”, Ediciones Destino, Barcelona- Espafa, 1999, pp. 274
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llustraciéon 156

llustraciéon 155

Al respecto Gladys Villegas se refiere a un comentario de Whitney Chadwick: Segun Chadwick, “las multiples y ambivalentes
visiones de la mujer por el surrealismo convergen en la identificaciéon que de ella hacia con las misteriosas fuerzas y los
poderes regenerativos de la naturaleza. Las artistas se apresuraron a acercarse a esa identificacién, pero lo hicieron con
mente analitica y con actitud irénica”. 2°

Por ello no es dificil apreciar en el trabajo de Leonora Carrington, Dorothea Tanning, Meret Oppenheim, Remedios Varo o
nuestra mexicanisima Frida Kahlo no sélo la imagineria fantastica, sino un trabajo creativo que implicaba un analisis mas
conciente sobre su realidad. Quiz& por ello rechazaron la imagen que de la mujer tenian los hombres surrealistas quienes
las hacian ver como entes destructores e inhumanos.

llustracién 157

Las artistas surrealistas se interesaron mas por plasmar su propia imagen mediante el autorretrato, utilizaron el recurso del
espejo para afirmar la nueva realidad, la de ser mujeres observadas y observadoras. En cuanto al sexo, ellas se centraron
mas en sus deseos o fantasias erdticas, tratando con ello de escapar al rol femenino que la sociedad impone a la mujer
como en el caso de la belleza o la maternidad, o aquella condicién sublime que dice: la mujer no pueda ser feliz ni completa
si no concibe un hijo.

Remedios Varo (1908-1963) nacida en Espafia estudia en su nifiez en un colegio de religiosas cuyas normas eran
severamente estrictas, motivo por el cual en su obra, que es autobiografica, afios mas tarde pintaria obras como: Hacia la
torre y Bordando el manto celeste de 1961 o la huida de 1962. Tras mostrar sus capacidades artisticas y por influencia de
su padre quien de pequefia le ensefié dibujo técnico, ingresa a la “Academia de Bellas Artes de San Fernando”.

llustraciéon 159

llustraciéon 158

Tras concluir sus estudios Yy
empapada del ambiente surrealista en 1930 se casay viaja a Paris donde entra en contacto con las vanguardias y el grupo
surrealista quien la incluye en algunas exposiciones internacionales y en sus principales publicaciones. En 1941 tras una
agitada vida artistica y amorosa busca refugio en México, lugar donde creara la mayor parte y lo mas sobresaliente de su
obra, ademas de permitirle establecer relaciéon con Leonora Carrington. Ambas habrian de compartir amistad e intereses
comunes como la alquimia, la naturaleza, la magia y el poder creador de la mujer.

25 Villegas, Morales, Gladys; “Creacion artistica y Mujeres”, Edic. Narcea, Madrid-Espafia, 2000, pp. 92
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Al respecto Gladys Villegas comenta: Estas dos amigas compartieron durante muchos afios conversacion e investigacion,
ambas realizaron un tipo de pintura que se encuentra en las coordenadas de lo fantastico, hallandose en ambas similitudes
de orden formal e incluso iconogréfico. %

llustraciéon 161

llustracién 160

En 1949 decide convertir 