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		 Introducción



	El siglo XIX propició la aparición de numerosas escritoras en el panorama literario gracias, entre muchos otros factores, al desarrollo de la prensa periódica. Diversos estudios bibliográficos corroboran esta afirmación. Entre ellos cabe destacar el trabajo de Marina Mayoral en la introducción a la obra Escritoras Románticas españolas, que ella misma coordinó. Teniendo en cuenta los datos aportados, se puede afirmar que estas autoras sobrepasan el millar.

	Sin embargo, son escasísimos los datos que tenemos. De las aproximadamente mil doscientas mujeres documentadas, solo conocemos la biografía y nos ha llegado la obra, a menudo incompleta, de muy pocas. Nos referimos, desde luego, a las más importantes, a aquellas cuya producción fue muy significativa en la época y que en muchos casos, solo gracias a las labores de investigación, se ha conseguido recuperar sus obras. Mencionaremos a Rosalía de Castro, Gertrudis Gómez de Avellaneda, Emilia Pardo Bazán, Carolina Coronado, Concepción Arenal, Francisca Ruiz de Larrea, Cecilia Böhl de Faber, etc.

	Abordar el estudio de cualquiera de estas autoras que han sido excluidas de la historia literaria, de las antologías, de los manuales, de la valoración crítica en su tiempo y después, supone emprender una verdadera labor arqueológica, como la han denominado las propias investigadoras que han intentado reconstruir la tradición femenina y analizar el discurso de estas mujeres.1 Tarea que requiere un gran esfuerzo y dedicación por parte de estas estudiosas, dado que el material necesario solo puede obtenerse a través de la consulta de obras y colecciones de difícil localización y acceso.

	Este es el caso de las autoras sobre las que versan los artículos reunidos en este volumen y que no pretenden ser más que un intento de recomponer sus biografías y tomar contacto con sus obras, diseminadas por las revistas de la época y por distintos fondos de difícil localización, dado que no han vuelto a reeditarse.

	1.1 Escritoras románticas

	El romanticismo, como expuso Guillermo Díaz Plaja, es un movimiento de límites imprecisos. Las fechas de inicio y de conclusión del periodo romántico han planteado numerosas dificultades, por ello Díaz-Plaja (1980) reunía en su estudio del romanticismo español las fechas propuestas por el Marqués de Valmar, que situaba el “límite moral” del siglo XVIII en la invasión napoleónica de 1808, o Menéndez Pelayo, que consideraba que el siglo XIX no había comenzado para la literatura y la ciencia españolas antes de 1834, así como la opinión del padre Blanco García que encontraba ambas fechas demasiado retrasadas. 

	En la obra coordinada por Marina Mayoral (1990) Escritoras románticas españolas, se considera, en cambio, en la introducción, que las fechas aproximadas que comprenden el periodo romántico son 1830-1870. 

	A estas afirmaciones debemos añadir la que Susan Kirkpatrick (1991) empleaba en el inicio de su estudio sobre las autoras románticas españolas entre 1835-1850. Nos referimos a la cita de Rosa Chacel: “En España no hubo romanticismo”. La autora americana la tomaba como punto de partida para aclarar en su estudio que sus conclusiones eran contrarias a la convicción de Chacel de que la expresión femenina de la sensibilidad romántica no apareció en España antes del siglo XX. Para ella, a partir de 1840 es cuando comienzan a escucharse de nuevo las voces femeninas en el panorama literario español y en las décadas siguientes cuando se consolidaría esta tendencia dando lugar a un caudal considerable y estas décadas coinciden con el clímax del movimiento liberal y con los inicios de la reforma liberal.

	Su aportación coincide con las conclusiones a las que llega Díaz-Plaja en el estudio antes citado. En él dilata los límites del movimiento romántico, tanto en su inicio como en su finalización:

	 

	He aquí lo que únicamente puede afirmarse a la luz de nuestros conocimientos actuales: o el Romanticismo es una constante de la historia de la cultura, y en este caso debemos buscar su influencia, visible o subterránea, a lo largo de todos los siglos, o bien es un fenómeno específico de determinado periodo; entonces deberemos advertir en él una larga época de preparación que, sin exagerar, podemos señalar por todo el siglo XVIII, una época de florecimiento mucho más breve de lo que se cree en general, y un período de liquidación, que se inicia a mediados del siglo XIX y que dura —con el fin de siglo— hasta 1914 (Díaz-Plaja, 1980: 31-32).

	 

	 

	La autora americana empleaba también unos límites lo bastante amplios como para establecer tres generaciones de autoras románticas. A la primera generación le correspondió la tarea de acomodar el lenguaje poético a las nuevas necesidades. Se trataba de autoras nacidas entre 1811 y 1821 y que comenzaron su andadura en 1840: Gertrudis Gómez de Avellaneda, Josefa Massanés y Carolina Coronado. La segunda generación está dominada por el triunfo del estereotipo femenino del ángel del hogar; a ella pertenecen las autoras que comenzaron a publicar entre 1850-1868: Pilar Sinués, Robustiana Armiño y Josefa Estévez. La tercera generación, a la que pertenecen las autoras nacidas después de 1850, tenían una educación más cuidada, que les permitía no solo cultivar la poesía o la prosa, sino dedicarse a otros campos como el ensayo. La oleada romántica estaba terminando, sin embargo las autoras pertenecientes a esta generación continuarán la tradición que ya habían modificado Rosalía de Castro o Gustavo Adolfo Bécquer en los que la crítica ve un adelanto de corrientes venideras.

	Es el caso de las autoras reunidas en la antología Palabras, palabras, palabras… Escritoras románticas sevillanas (2006), en las que encontraremos distintos rasgos y la mezcla de algunos de los aspectos que acabamos de señalar, aunque pertenezcan a distintas generaciones, puesto que se trata de una época marcada por el eclecticismo, como bien explica Marta Palenque en su estudio El poeta y el burgués (Poesía y público 1850-1900), en la que se dan cita distintas tendencias. 

	En este contexto se insertan los versos de autoras que supieron hacerse un hueco en el panorama de la época tomando como punto de partida las características del romanticismo. No debemos olvidar que uno de los rasgos fundamentales de la escritura romántica es la expresión de la subjetividad, el autor romántico estaba definiéndose y representándose a sí mismo.2 Cada una de ellas de una forma distinta estaba utilizando en ese momento la retórica, las estructuras, las imágenes que habían empleado los poetas románticos y los temas: el amor y el desamor, la muerte, el sueño, la inspiración, etc. 

	Las autoras sevillanas demostraron ser hábiles versificadoras que conocían la métrica y los recursos y no dudaron en ponerlos al servicio de distintos temas. Así, encontramos poemas en los que el arte mayor y el arte menor se emplean con virtuosismo y con propiedad, por ejemplo los sonetos de María Bárbara Tixe, romances y estrofas breves tituladas rimas, que nos recuerdan a las de Bécquer.

	1.2 El siglo XIX

	La primera mitad del siglo XIX estuvo marcada por el desarrollo de dos movimientos fundamentales: el romanticismo y el liberalismo. Del primero ya hemos fijado los límites en el apartado anterior. En cuanto al liberalismo, debemos recordar que la teoría liberal consideró al yo como sujeto racional neutro en cuanto al sexo, sin estar sometido por la naturaleza a ninguna autoridad. Esta nueva consideración del yo dio lugar a nuevos modos de representación. De aquellas transformaciones culturales y económicas surgió una reestructuración de los modos de vida y la diferenciación drástica entre dos ámbitos: el privado y el público; esto podía apreciarse en una importante institución social: la familia.

	Los cambios en el modelo familiar y la teoría liberal no tuvieron un correlato ni en la consecución de la igualdad ni para el feminismo, que había surgido con la Ilustración y la Revolución francesa. La nueva interpretación de la mujer y particularmente del cuerpo femenino propuesta por la Ilustración y por Rousseau contribuyó a desarrollar una ideología típicamente burguesa sobre la mujer y las prácticas sociales correspondientes. Esta imagen estaba limitada a los deberes familiares y sobre todo a la maternidad y fue el ideal aceptado.

	Esta diferenciación sexual era real en la práctica y circunscribía a la mujer burguesa en un círculo cerrado y pequeño en el que la dominación política masculina era un hecho, además esto tuvo consecuencias contradictorias en el discurso de la subjetividad. El movimiento romántico tenía un carácter introspectivo, dado el compromiso de los románticos con el sujeto individual y con su intención de convertirlo en un punto de vista y consecuencia de esto fue que descubrieron y describieron el mundo y la intimidad con su reescritura. La literatura romántica prestó atención a los procesos psicológicos, a los estados del yo y a sus impulsos, incluidos los libidinosos, y consiguió sacar a la luz las complejidades de la intimidad con la convicción de que estas eran un reflejo de las complejidades del universo.

	El yo que representaban los románticos era un sujeto en el proceso de construirse a sí mismo, en constante búsqueda, independiente y ordenador que relaciona arte y experiencia y se identifica con tres arquetipos fundamentales: el transgresor prometeico, el individuo superior y alienado y la conciencia autodividida. Cada uno de ellos da lugar a visiones distintas: la irónica, la sublimación de la frustración del deseo, la separación radical entre subjetividad íntima y mundo exterior, la identificación de un sujeto alienado con la naturaleza, etc. Todas estas reacciones implicaban un escapismo hacia el interior para buscar un punto de partida desde el que comprender y dominar la realidad.

	Las formas de representación románticas suponían un conflicto para las mujeres escritoras que no podían asumir la oportunidad que les ofrecían para desvelar la experiencia personal y el lenguaje cotidiano, por tanto no podían identificarse con el sujeto creador masculino y tampoco con el objeto femenino que estos reproducían. Las soluciones que las autoras aportaron pasaban por el cuestionamiento del yo romántico paradigmático y por la rebeldía hacia el modelo del ángel doméstico. La tradición romántica identifica a la mujer con la otridad, con la naturaleza vista alternativamente de forma positiva o negativa, es decir, como la fuente de la vida o el fin de la misma. La subjetividad femenina podía identificarse con la naturaleza o presentarse como una naturaleza afeminada, pero que nunca le pertenecía; la diferenciación sexual dotaba a las mujeres de una subjetividad propia, se les concedía este poder pero a cambio de que redujeran sus deseos:

	 

	Como encarnación de los ideales puros de las clases medias en el siglo XIX se admiraba a las mujeres por su superioridad a todos los deseos mundanos. El ángel de la casa victoriano, descrito como absolutamente carente de deseo sexual, tan sumamente delicado como para ser débil, deseoso no solo de ser dependiente sino de cultivar y demostrar esa dependencia, tenía que estar absolutamente liberado de todo conocimiento corruptor del mundo material —y materialista. Por supuesto, en su propia esfera la mujer era la reina (Poovey, 1984: 35).

	 

	En otra cita tomada del colaborador del periódico liberal El Español, Juan López Pelegrín hablaba de la conquista de las libertades por parte de las mujeres y hacía hincapié en las limitaciones “La mujer ha conquistado su independencia hasta donde lo han permitido las leyes del pudor y del decoro” (López Pelegrín, 1836: 3). Ana Navarro señalaba en su Antología poética de escritoras de los siglos XVI y XVII: “El pudor exigido por la sociedad a la mujer española la obligaba al fingimiento de una exagerada virtud, que, sin duda, no siempre tenía” (Navarro, 1989: 51). 

	En la literatura de la época escrita por hombres se presentaba a las mujeres como sujetos que no tenían pasiones, puesto que en las mujeres los amores no eran pasiones sino devaneos, es decir, se invalidaban sus emociones, sus deseos y su imaginación, y se acentuaba la reproducción como la única función propia y apropiada. La mujer no tenía por tanto variedad de afectos, puesto que el deseo le estaba vedado, y solo podía identificarse con un arquetipo prefijado del ángel del hogar, que por supuesto entre sus cualidades no poseía ninguna de carácter intelectual.

	Las autoras románticas en cualquiera de los géneros debían subvertir la imagen que de ellas como mujeres se había codificado, debían recurrir a la autoridad de su propia subjetividad y crear sus propias formas de representación, teniendo en cuenta que estas formas debían contenerlas a ellas mismas, es decir, tenían que crear tipos con los que ellas se identificaran y que a la vez erosionaran los existentes eligiendo entre atentar o no contra ellas mismas como sujetos sociales reales. 

	 

	 

	 

	 


2. Carolina Coronado: primeros versos

	A este género pertenecen los cantos que el público conoce, de una de las poquísimas poetisas que por su ingenio y su inspiración han llegado a hacerse un lugar tan distinguido como justo en la literatura española contemporánea. La popularidad de que goza en la península y en América el nombre de la señorita Carolina Coronado, nos ha movido a trazar una ligera noticia biográfica que no podrá menos de ser leída con interés por cuantos hayan tenido ocasión de admirar las excelentes producciones de la señorita Coronado (Coronado, 1852: 1).3

	 

	Estas palabras de Ángel Fernández de los Ríos, nos indican que para cuando este libro se publicó su obra era ya ampliamente conocida y a estas reflexiones añadía interesantes datos biográficos. Nació en 18234 en Almendralejo, en el seno de una familia distinguida, acomodada y de ideas liberales. Sus padres fueron D. Nicolás Coronado y Dª. María Antonia Romero. Falleció en 1911 en Lisboa y fue enterrada en Badajoz junto a su marido Justo Horacio Perry, que había fallecido algunos años antes también en Lisboa.

	Cuatro años después de su nacimiento la familia se trasladó a Badajoz, debido a las vicisitudes políticas que atravesaron, su abuelo había muerto a manos de sus adversarios y su padre fue encarcelado y amnistiado en1829. Recibió la formación que se daba en la época a las mujeres: bordado, música y dibujo. Lectora ávida, completó su educación con la lectura de poesía, historia, geografía y literatura.

	A la edad de diez años escribió sus primeros textos, un año después5 dio a conocer una de sus composiciones la titulada “La palma” que le valió diversos elogios publicados en periódicos como El Piloto y el conocido soneto escrito por José de Espronceda titulado “A la Palma”. Cuando en 1843 publicó su poemario precedido de una introducción de Eugenio Hartzenbusch, ya era bien conocida para los lectores por su participación con numerosos poemas en diversas publicaciones de la época de Madrid, provincias, Cuba y Estados Unidos. Todo esto le había valido para ser admitida en el Instituto Español, en casi todos los Liceos de España, incluido el de Madrid, y en el de La Habana.

	En 1844 varios periódicos publicaron la noticia de su muerte, sin que hubiese una causa que lo justificara. La escritora estaba descansando en una casa de campo de su familia y hasta allí llegaron la noticia y los poemas que varios autores se apresuraron a dedicarle para su corona poética. Fue en este momento cuando ideó una obra en prosa que habría de publicarse tras su muerte, que llevaría por título Dos muertes en media vida. En 1847 enfermó de una grave dolencia teniendo que marchar a Cádiz donde escribió su despedida titulada “Al mar”, composición que se publicó en diversos periódicos. En 1850 se trasladó a Madrid donde esperaba curarse de una enfermedad nerviosa grave. 

	Este traslado le dio la oportunidad de participar de la vida en la corte, en la que destacó, como señalan sus biógrafos, por su inteligencia y su belleza pero también por sus ideas liberales. En su casa no solo se reunieron los escritores de la época sino también las personalidades progresistas. El Liceo de Madrid le dedicó una velada en la que ella leyó el poema “Se va mi sombra, pero yo me quedo”, en aquella sesión fue premiada con una corona de laurel y oro. En la sesión regia que el Liceo celebró después para obsequiar a SS.MM. se representó su Cuadro de la Esperanza, obra dramática que tuvo gran éxito.

	Por estos años escribió varias novelas: Jarilla (1850), Paquita. La luz del Tajo (1850), La Sigea (1851) y Luz (1851). También publicó ensayos como: “Los genios gemelos. Primer paralelo: Safo y Santa Teresa de Jesús” (1850) y la colección de cartas titulada Un paseo desde el Tajo al Rhin, descansando en el Palacio de Cristal (1851).

	En 1852 se publicó la segunda edición de su poemario Poesías de la señorita Carolina Coronado en el que ampliaba con numerosos poemas la anterior edición, dado que después de 1843 había dado a los periódicos de “diez a doce mil versos”, como resaltaba su biógrafo, siendo algunas de estas publicaciones de la capital y otras del extranjero.

	Este fue un año trascendente en la vida y la obra de Carolina Coronado, puesto que conoció a Horacio Justo Perry, diplomático americano con el que se casó y tuvo tres hijos, dos de los cuales, Horacio y Carolina, murieron en 1854 y 1873 respectivamente. Estos dos hechos marcaron trágicamente su vida, al igual que sucedió en 1891 con la muerte de su marido, al que mandó embalsamar como había hecho años antes con su hija. Una posible explicación para su comportamiento extravagante en ocasiones es que Carolina padecía catalepsia y la idea de la muerte le causaba pavor.6

	Después de su matrimonio la autora abandonó prácticamente la poesía para dedicarse a la prosa, aunque en 1876 volvió a reeditarse su obra poética y tanto su casa de Madrid como posteriormente la de Lisboa fueron lugar de encuentro para escritores y también refugio para los perseguidos por cuestiones políticas.

	2.1. Primeros poemas

	… la verdadera poesía de sentimiento que anima todas y cada una de las páginas de este cuaderno, hace que sea imposible al lector detenerse a pensar si donde todo le seduce puede haber algo que deba descontentarle: son versos de una hermosa y les alcanza el privilegio de la hermosura. Solo es de sentir que sean tan pocos; pero bien joven es la autora, y la favorable acogida que sin duda recibirán del público, la obligará necesariamente a multiplicar ensayos en que ganen igualmente la fama de la poetisa extremeña, la gloria de sexo y el brillo de la literatura española (Coronado, 1852: 6).

	 

	La obra Poesías de la señorita Carolina Coronado se publicó acompañada de estas palabras preliminares de Juan Eugenio Hartzenbusch, que en la segunda edición seguían a las de Ángel Fernández de los Ríos. Con ellas se presentaba el texto pero también a la autora, que en 1843 aún residía en Badajoz, aunque sus poemas habían aparecido ya en algunas publicaciones periódicas de la capital y habían tenido una extraordinaria acogida. En este texto inicial se alababa a la autora y se le auguraban éxitos, en él se subrayaba que era joven y hermosa, ciertamente Carolina Coronado fue en su época una mujer muy hermosa, y que la suerte de sus versos no solo le darían fama sino gloria a su sexo. En la obra de Carolina Coronado el hecho de ser mujer y poeta tiene un gran peso, ella era consciente de las dificultades que eso le acarrearía, aunque su poesía no se apartase de lo que la moral establecía por eso desde sus primeros poemas podemos observar cómo su voz poética se adecúa a la norma y también a sus propios sentimientos.

	Susan Kirkpatrick pone de manifiesto que Carolina no intentó identificarse con los poetas de la época sino que se remontó a Horacio y a los poetas renacentistas para hablar en sus poemas, no de temas filosóficos, sino de la contemplación de la armonía de la naturaleza que enlaza con la postura romántica de identificarse con ella, pero lo hace buscando aquellos rasgos que son apropiados a su condición femenina. Así, la autora no teme la identificación con las flores y con aquellos elementos delicados y pequeños (nubes, insectos…), elementos que como decimos no entran en conflicto con la feminidad normativa y se convierten en máscaras de la propia autora a las que puede cantarle, mientras se identifica en algún aspecto con ellas.

	El poema del libro es el titulado “A la soledad”. En él se trata un tema romántico por excelencia, se plantea como ideal el apartamiento, la huida, pero como indicábamos antes desde una perspectiva horaciana en la que esta soledad se emplea para la contemplación de la naturaleza, que a diferencia de cómo se describe en otros textos románticos es una naturaleza en calma, en equilibrio. La naturaleza de Carolina Coronado es un locus amoenus en el que su alma puede abandonarse para olvidar su desazón y su tristeza, en palabras de la autora: “Si sola y retirada, / aún me entristece más noche sombría, / la luna con rosada faz, / por oculta vía / sale a hacerme amorosa compañía. / Y al fin hallo en tu calma, / ¡Oh soledad! si no el contento mío, / si no entero del alma, / el dulce señorío, / blando reposo a mi penar tardío” (Coronado, 1852: 7). Tanto el tema, como los elementos de la naturaleza que se escogen, como la forma estrófica, la lira renacentista, nos remiten a Fray Luis de León. 

	En el poema que le sigue, “Melancolía”, se dirige a su hermano Emilio, más joven que ella y confronta su estado de ánimo con el de él. En sus versos expone que ha perdido la alegría y las cosas que le divertían y le alegraban cuando era niña ya no pueden borrar la pena que siente. Tras los poemas que conforman el ramillete se incluye una dedicatoria a Juan Eugenio Hartzenbusch en la que le agradece su ayuda y un grupo de poemas dedicados a su hermano Emilio en los que desarrolla estos temas que aparecen en los primeros poemas: la melancolía y la nostalgia que le producen el paso del tiempo y la pérdida de la juventud y sus esperanzas.

	Este primer poema no es el único dedicado a este asunto, en “Al otoño” expresa nostalgia por la juventud pasada, por los días de verano, días de plenitud y de juventud distintos a los de la primavera relacionados con la niñez y la primera juventud. Igual ocurre con el titulado “A los quince años”, esta edad marca para ella el final de la infancia y muestra la preocupación por lo que le espera: “Ansias, cuidados, agitadas horas, / largos afanes tras ventura escasa / por solo y triste galardón espera / virgen amante" (Coronado, 1852: 11). Al final del poemario hay dos poemas que llevan el mismo título “Canción” y que tratan temas parecidos, el primero de ellos recrea el momento del atardecer, cargado de melancolía y tristeza y en el que aparecen de nuevo el arroyo, la tórtola, etc., en el segundo la autora vuelve a tratar el tema del otoño cargado también de tristeza y de nostalgia por lo que ya se ha vivido.

	La tristeza y la melancolía son dos constantes en este poemario. Otro buen ejemplo es “A una gota de rocío” en el que la contemplación de la gota le evoca el recuerdo de sus propias lágrimas.

	El tercer poema, titulado “A las nubes”, podemos observar que sirve de enlace entre los poemas anteriores, en los que ponía de manifiesto su estado de ánimo, con los que le siguen. En estos versos hay una identificación de la autora con las nubes, sumida en la contemplación de estas dice que desearía ser como ellas, pero consciente de la imposibilidad les pide inspiración para sus versos. La autora se ha presentado como un espíritu desalentado y romántico pero pide poder seguir cantando.

	Tras este aparece el conocido “A la palma” que le había reportado una fama considerable nueve años antes. Este poema motivó que José Espronceda le dedicase un soneto de claro contenido erótico en el que ensalzaba su belleza. En el poema la autora mostraba claramente su ambición literaria, en él la palma era un símbolo del honor y del prestigio literario y que contrasta con la humildad que manifestó en otros versos.

	Los siguientes poemas son los titulados “A Mérida” y “Una despedida”. Se trata de dos poemas de circunstancias en los que la autora extremeña canta en primer lugar al lugar en el que nació y en el segundo al lugar donde ha pasado los años de juventud, un lugar cercano a un arroyo, apareciendo de nuevo el tópico del locus amoenus. Otro poema que puede considerarse de circunstancias aunque de temática distinta aparece más adelante. Se trata del titulado “La voz de una hija”, es un poema dedicado a su madre en el que alaba sus virtudes.

	Si hay un texto dentro de este grupo que no puede dejarnos indiferentes y que llama poderosamente la atención es “El marido verdugo”, en el que no duda en señalar acusadoramente al marido que maltrata a su esposa físicamente. Se trata de un texto con una temática plenamente actual y que, como vemos, ya despertaba la preocupación de Carolina Coronado en 1843:

	 

	Que a veces sobre el seno transparente

	cárdenas huellas de sus dedos halla;

	que a veces brotan de su blanca frente

	sangre las venas que su esposa estalla.

	 

	Y que ¡ay! del tierno corazón llagado

	más sangre, más dolor la herida brota,

	que el delicado seno macerado,

	y que la vena de sus sienes rota!...

	 

	Así hermosura y juventud al lado

	pierde de su verdugo; así envejece:

	así lirio suave y delicado

	junto al áspero cardo arraiga y crece.

	(Coronado, 1852: 12).

	 

	Un texto muy interesante es el titulado “A mi tío don Pedro Romero”, en el la autora contrapone dos imágenes simbólicas que reflejan sus aspiraciones, expone que desea cantar, es decir, su ambición de ser poeta, pero sabe que debe contentarse con ser en el terreno de la poesía una abeja, imagen tradicionalmente vinculada a la mujer como ángel del hogar, ocupada en sus tareas, laboriosa, en lugar de ser el águila, imagen mucho más fuerte e imponente pero fuera de su alcance. Susan Kirkpatrick indica que en los poemas posteriores a 1843 la autora desea ser a la vez águila y abeja: 

	 

	… no desea ceder a sus colegas masculinos todo el territorio poético de lo sublime, de la historia, la política y la ética, como tampoco puede extirpar el alcance del deseo correspondiente de la subjetividad que es a la vez motivo y resultado de su actividad poética. Ambición, autoafirmación agresiva, conciencia de la injusticia, deseo de aventura, desdén, ira: todas estas emociones que el ángel del hogar rechazaba como no naturales e impropias de las mujeres, están presentes de una forma u otra en el yo poético elaborado en la poesía de Coronado (Kirkpatrick, 1991: 224-225).

	 

	En este yo poético elaborado por la autora extremeña tienen especial importancia dos grupos de poemas en los que la autora emplea diversas máscaras que le permiten la expresión de distintos sentimientos. Nos referimos a los textos dedicados a Safo y los que componen el ciclo titulado “El ramillete” dan oportunidad a la autora de prestar su voz casi de forma dramática a personajes que se ven legitimados al ser cantada su historia y gracias a este proceso ella puede poner en palabras sensaciones que le están vedadas.

	2.2. Los cantos de Safo

	La historia de Safo está envuelta en la oscuridad, y confundida con la de otra Safo, griega también y poetisa célebre. Algunos autores, y entre ellos los que con más seguridad afirman que hubo dos Safos, Suda y Eliano. Dicen que la primera floreció en los tiempos de Alceo; pero no señalan la época de la segunda ni expresan con claridad cuál de las dos fue más célebre. A una de estas atribuyen por tradición costumbres deshonestas, y todo nos induce a creer que no es a la Safo autora de la “Oda a Faón”; porque está afirmado con el testimonio de escritores notables y por la inscripción que se lee distintamente sobre el mármol en la crónica de Paros… (Coronado, 1850: 178).
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