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			A las mujeres, 
la desigualdad tiene fecha de caducidad

			 

			A José Lorente Acosta, 
su generosidad me cambió la vida

			 

			A Jesse H. Ausubel, 
un líder que recibe sin prejuicios

			 

			A Almudena Cid, 
su sonrisa es la única que tiene valor para mí

		

	
		
			 

			 

			 

			 

			Apeles el pintor. A su misma manera trabaja Leonardo da Vinci con sus pinturas, como, por ejemplo, el semblante de Lisa del Giocondo y aquella de la santa Ana, madre de la Virgen (...). Octubre, 1503.

			AGOSTINO VESPUCCI

			(1503: apuntado en el margen de una edición de 1477 de Epistulæ ad familiares, de Marco Tulio Cicerón)

			 

			 

			Enseñó tres cuadros a su señoría, un retrato de cierta dama florentina, pintado del natural a instancias del difunto Magnífico Giuliano de Médici(1), otro de un san Juan Bautista joven y un tercero de la Virgen y el Niño en el regazo de santa Ana, todos ellos perfectísimos.

			ANTONIO DE BEATIS (1979, pp. 132-133)

			 

			 

			Retrató del natural a Piero Francesco del Giocondo.

			ANÓNIMO GADDIANO(2)

			 

			 

			Hizo para Francesco del Giocondo el retrato de su mujer Mona Lisa y, a pesar de dedicarle esfuerzos de cuatro años, lo dejó inacabado. Esta obra la tiene hoy el rey Francisco de Francia en Fontainebleau.

			GIORGIO VASARI (2010)

			 

			 

			Un retrato de tamaño natural, en tabla, enmarcado en nogal tallado, es media figura y retrato de una tal «Gioconda».

			CASSIANO DAL POZZO (en 1625, durante su visita a la ciudad de Fontainebleau)

		

	
		
			INTRODUCCIÓN
Preguntas, respuestas y confesiones de autor

			La sabiduría es hija de la experiencia.

			LEONARDO DA VINCI

             

             

			Si mi objetivo principal a la hora de escribir un nuevo volumen es conquistar al lector a través de mi pasión, esto es, la figura humana de Leonardo da Vinci, tengo que ser sincero desde el principio.

			Espontáneo y veraz al mismo tiempo. Porque precisamente es esa nobleza, con altas dosis de efusividad que un autor se autoexige en un trabajo como este, lo que el lector espera encontrar en un libro.

			Por lo tanto, mi ejercicio de sinceridad con los lectores pasa por confesar que nunca tuve claro escribir sobre La Gioconda. No cierren el libro aún, se lo suplico. Déjenme explicar la situación. Mentiría si no dijera que la obra leonardiana que cambió mi vida fue La última cena en Santa Maria delle Grazie. La Gioconda es un cuadro que se observa mejor desde la distancia, en catálogos y libros bien editados. Es imposible contemplar y disfrutar del cuadro en el Louvre, donde los smartphones de los millones de visitantes que pasan ante su sonrisa capturan miles de píxeles, pero, al mismo tiempo, dejan escapar la verdadera esencia de una obra de arte: situarnos cara a cara con un pedazo de historia.

			Sin embargo, como investigador hay algo que sí me llama la atención de este pequeño objeto de gran valor artístico: lo que genera y provoca en las personas. ¿Cómo se convirtió La Gioconda en la obra de arte más importante de la historia?

			Yo, para bien o para mal, cuando me formulo una pregunta no puedo dejar pasar la oportunidad de publicar algo real con cierta pátina de erudición, pero también con la sensación de poner unos jeans a un tema que a priori parecía estar reservado a una excelsa minoría. Antes fue Leonardo, ahora su legado. Mi editor no me pierde de vista y muy generosamente me ofrece un par de alas que simbolizan la confianza y la libertad total. Surgen las dudas, emergen las preguntas: ¿se inventaron la fama de La Gioconda?, ¿hubo realmente una especie de giocondolatría que ensalzó el retrato por encima de las mejores expectativas?

			A veces sucede que, cuando uno se formula preguntas, encuentra respuestas. Bendita paciencia, magnífica perseverancia.

			Recuerdo que mi primera pregunta, hace años, no iba más allá de una duda momentánea. Esa duda aún no la he resuelto, pero me ha cambiado la vida para siempre. ¿Buscaba ese cambio? Si soy sincero con los lectores, estoy en la obligación de afirmarlo. Sí, buscaba algo parecido. Pero no con aquella pregunta, ni con este trayecto ni con este resultado. Me había quedado egoístamente corto.

			Antes de esa pregunta pensaba en mí, en mi capacidad de trabajo, de sacrificio, y en mi tesón. Yo. Ahora pienso en el trabajo en equipo, en compartir ideas y en fomentar el diálogo entre las personas y provocar aún más dudas entre los avezados curiosos. Nosotros. Todo por culpa de una pregunta. Me he vuelto más generoso, más luchador y también más crítico, conmigo y con los demás. Sin ofensa, por supuesto. Siempre desde la más absoluta objetividad y desde un rotundo respeto a todos los que se dedican a lo mismo que yo: a hacerse preguntas.

			Mi cuestión, como bien sabrán los lectores, fue: ¿y si Leonardo da Vinci no fuera como nos lo han representado? Unos se estremecen con esa pregunta, otros ponen el grito en el cielo. Cosa de psicología de masas y peso de la tradición. Pero en la investigación, tanto artística como científica, se trabaja a hombros de gigantes. Y publiqué Leonardo da Vinci: cara a cara.

			Mi siguiente pregunta es: ¿se inventaron la fama de La Gioconda? Puede que se sorprendan, pero la respuesta es sí. Se (re)inventaron La Gioconda.

			¿Con qué finalidad?, ¿quién lo hizo? Y lo más importante: ¿para qué? Daba igual quién fuera la dama retratada en la obra de Da Vinci. Era La Gioconda, un cuadro que simbolizaba el enfrentamiento entre Francia e Italia.

			Reconozco que me cuesta decir «Mona Lisa». A través de estas páginas descubrirán por qué. A mí sí me importa quién fue la modelo que posó para Leonardo, así como me importa el verdadero rostro del artista de Vinci y me asaltan muchas dudas cuando tengo que identificar la modelo con Lisa Gherardini. Lo mismo me sucedió con el supuesto Autorretrato de Leonardo da Vinci. Algo me decía que no era justo. Al final pude probar que no existía ninguna prueba literaria, científica o artística que demostrara al cien por ciento que el dibujo que hoy reposa en las cámaras acorazadas de la Biblioteca Real de Turín represente al maestro florentino. Ese a quien tanto admiro.

			A través de la misma técnica de investigación, formular preguntas históricas, he terminado enamorándome de este libro. Es por eso que estoy aquí, realizando un ejercicio de sinceridad con un final feliz, porque estoy orgulloso de este trabajo. Algo tan trillado y tan comercializado me dejaba poco margen para enamorar a los lectores. ¿Cómo sorprender? ¿Cómo encender de nuevo la llama de la curiosidad?

			Creo que lo he conseguido, ustedes juzgarán. A través de estas páginas, queridos lectores, encontrarán respuestas. Cuando alguien quiere saber qué es lo que me motiva a perder el tiempo intentando descifrar el enigma del rostro de Leonardo da Vinci o la verdadera identidad de La Gioconda, me viene a la cabeza el trabajo excelso de Nuccio Ordine La utilidad de lo inútil. No es por el éxito. No es por los honorarios. Solo hay dos motivos, mucho más poderosos que cualquier aspecto material. Me hace feliz y me hace ser mejor. Espero como mínimo ofrecerles algunas pinceladas de felicidad mientras interpretan mis palabras.

			Cuando me formulé mi primera pregunta («¿Y si Leonardo da Vinci no fuera como nos lo han representado?»), nunca me imaginé donde estoy hoy: viajando alrededor del mundo, dialogando con los mejores expertos en la materia, siendo miembro del Leonardo DNA Project y ejerciendo la curaduría en la exposición oficial que conmemora el quinto centenario de la muerte del maestro florentino en España. Mucho más de lo que nuestros ojos ven. Mucho más de a lo que este mostoleño podría aspirar alguna vez.

			No terminé nunca una carrera universitaria y no lo digo con orgullo. Sin embargo, mi especialidad es demasiado concreta. Solo mediante la búsqueda y la autoformación he conseguido colocarme en un lugar privilegiado. Un emplazamiento lejano, más allá de los medios de comunicación. Nunca me han pedido mi titulación académica. Los profesionales con los que me muevo no me exigen un papel. Me reclaman conocimientos y pruebas. Como a todos los demás. Fíjense, aquello que me hace feliz también es útil y reconocido por los demás. Para ellos no soy solo «el chico de la tele».

			Creo que el motivo principal que me une a Leonardo —el hombre de carne y hueso, no el genio— es la infancia. Una unión en la que se valoran tanto sus éxitos como sus fracasos. Nunca dejó de ser ese niño que corría por los campos entre Vinci y Anchiano. Nunca dejó de preguntarse: «¿Por qué?». Y «¿para qué?». Y por cada pregunta que se formulaba corrían ríos de tinta. Creo que yo tampoco dejo de cuestionar, solo que, en mi caso, hundo las teclas de mi Mac.

			A través de estas páginas, sin dejar de cuestionarnos como si fuéramos niños fisgones y entrometidos, despejaremos muchas dudas en torno a la giocondolatría.

			Asimismo, situaremos a la mujer en el Renacimiento italiano. ¿Cómo veían el género femenino?, ¿se les permitía a las damas alcanzar las más altas esferas de la cultura? Podremos comprobar en estas mismas páginas que ellas también brillaron con luz propia; por lo tanto, ¿por qué solo aparecen nombres masculinos cuando hablamos de este periodo artísticamente resplandeciente? Y precisamente en relación con el arte, ¿cuál era el papel de la mujer en la literatura renacentista y cómo era representada en la pintura del Quattrocento y el Cinquecento?

			Son muchas preguntas, pero también ofreceremos muchas respuestas. Como esto no deja de ser un ejercicio de sinceridad, aviso: no les dejará indiferente.

			Duplicando el método de trabajo de Leonardo, partiremos de un panorama general, la situación del rol femenino en el Renacimiento italiano, para concluir en el detalle, el retrato de una mujer cuya identidad se nos antoja, a priori, misteriosa.

			La Gioconda, el retrato más famoso del mundo. La obra de arte que todos conocen. Ahora bien, ¿creen ustedes saber todo lo que rodea a la sonrisa que una mujer dedicó a Leonardo da Vinci hace quinientos años?

			Tanto en el rostro de Leonardo como en la sonrisa de La Gioconda hay más de lo que nuestros ojos ven.

			Descodifiquemos juntos el fenómeno Gioconda.

		

	
		
			Colaboraciones

			 

			Así como en Leonardo da Vinci: cara a cara tuve la oportunidad de entablar conversaciones —y también relaciones de amistad— con varios especialistas a nivel mundial en diferentes materias, he tenido el placer de volver a contar con algunos compañeros de viaje y de incorporar a un nuevo conjunto de historiadores, artistas y científicos miembros del Leonardo DNA Project para dar la mayor credibilidad posible a este nuevo volumen que tiene en sus manos.

			Todos han dado su consentimiento y autorización para plasmar sus opiniones en este trabajo y se ha respetado, por encima de todo, su conocimiento y su aportación, estén o no de acuerdo con las opiniones vertidas por mí, el autor, bien fuera en sus anteriores escritos o bien su opinión actual, fruto de la evolución en sus investigaciones. Los profesionales que generosamente me han dedicado su tiempo desde hace muchos meses son:

			 

			 

			EN EL UNIVERSO VINCIANO

			 

			Ross King, novelista canadiense licenciado en Arte y Literatura inglesa y escritor de ensayos bestsellers sobre arte, como Brunelleschi’s dome. The story of the great cathedral in Florence, Michelangelo and the Pope’s ceiling o Leonardo and the last supper (King, 2012 es la edición utilizada por el autor). Ganador del Charles Taylor Prize al mejor libro de no ficción en 2017 por su obra Mad enchantment. Claude Monet and the painting of the water lilies. Es miembro del Consejo de Asesores Académicos de Friends of Florence (FoF), la organización que recauda fondos para garantizar la supervivencia del arte y los tesoros arquitectónicos de Florencia. Conversaciones mantenidas personalmente desde 2016. Miembro del Leonardo DNA Project y miembro del Comité Técnico Científico de la exposición oficial española Leonardo da Vinci: los rostros del genio con motivo del quinto centenario de la muerte del artista florentino.

			 

			Nicola Barbatelli, director científico del Museo delle Antiche Genti di Lucania, descubridor de la Tavola Lucana y autor de Leonardo. Donatello. Raffaello. Capolavori a confronto (publicado en Colonnella), Leonardo da Vinci. Presunto autorritrato lucano. Gli studi scientifici, Leonardo. Immagini di un genio y Leonardo & Cesare da Sesto nel Rinascimento meridionale, entre otros. Conversaciones mantenidas personalmente desde 2016. Miembro del Comité Técnico Científico de la exposición oficial española Leonardo da Vinci: los rostros del genio con motivo del quinto centenario de la muerte del artista florentino.

			 

			 

			EN EL ÁMBITO HISTÓRICO, LITERARIO Y ARTÍSTICO

			 

			Karina Åberg es una artista visual con un interés especial desde hace mucho tiempo en la aplicación de tecnología digital y medios interactivos para la educación. Su conjunto de habilidades únicas y su entusiasmo por los medios digitales y la tecnología han facilitado sus contribuciones innovadoras al diseño digital, la publicidad, las comunicaciones y la enseñanza. Licenciada en Media Arts and Illustration y con un máster de Bellas Artes en Computer Graphics de la School of Visual Arts en Nueva York. Cuando la SVA estableció uno de los primeros departamentos de gráficos por computadora en Estados Unidos, Karina fue pionera en los gráficos por ordenador de la ciudad de Nueva York. Es artista residente e investigadora invitada en la Universidad Rockefeller en Nueva York. Junto con los miembros del equipo del Laboratorio de Biología Química y Transducción de Señales de la Universidad Rockefeller, está desarrollando nuevos métodos para buscar marcadores biológicos en obras de arte.

			 

			Sandra Ferrer Valero, escritora y periodista especializada en historia de las mujeres. Autora de Mujeres silenciadas en la Edad Media (Punto de Vista Editores), Breve historia de Isabel la Católica (Nowtilus) y Breve historia de la mujer (Nowtilus). Colabora periódicamente con la revista Clío Historia y edita la página web www.mujeresenlahistoria.com.

			 

			José Enrique Ruiz-Domènec, catedrático de Historia Medieval de la Universidad Autónoma de Barcelona (UAB). Historiador especialista en la Edad Media, la cultura europea y la herencia mediterránea, autor de Leonardo da Vinci o el misterio de la belleza (Ruiz-Domènec, 2005). Conversaciones mantenidas personalmente desde 2016. Miembro del Comité Técnico Científico de la exposición oficial española Leonardo da Vinci: los rostros del genio con motivo del quinto centenario de la muerte del artista florentino.

			 

			José Manuel Querol, doctor en Filología Hispánica por la Universidad Autónoma de Madrid y especialista en teoría de la literatura y literatura comparada. Actualmente compagina su labor crítica e investigadora con la docencia en la Universidad Carlos III de Madrid. Autor, entre otros, de La imagen de la Antigüedad en tiempos de la Revolución francesa (Querol, 2015) y Del ágora al caos. Cultura y geopolítica en el Mediterráneo (2013: Madrid: Díaz & Pons). Autor del texto «La imagen fragmentada de la mujer en la literatura del Renacimiento. Imagen especular y realidad social» en este volumen. Conversaciones mantenidas personalmente desde 2013. Miembro del Comité Técnico Científico de la exposición oficial española Leonardo da Vinci: los rostros del genio con motivo del quinto centenario de la muerte del artista florentino.

			 

			 

			EN EL ÁMBITO CIENTÍFICO

			 

			Karen E. Nelson, presidenta del J. Craig Venter Institute (JCVI). Licenciada por la Universidad de las Indias Occidentales y doctorada en la Universidad Cornell. Es autora y coautora de más de ciento noventa publicaciones, tres libros y actualmente es editora en jefe de la revista Microbial Ecology. La doctora Nelson es miembro electo de la Academia Nacional de Ciencias de Estados Unidos; nombrada Científico del Año ARCS 2017; elegida para la Academia India de Ciencias en 2018; miembro de la Academia Americana de Microbiología; profesora honoraria en la Universidad de las Indias Occidentales; y miembro internacional de Helmholtz. La doctora Nelson tiene una amplia experiencia en ecología microbiana, genómica microbiana, fisiología microbiana y metagenómica. Ha dirigido varios esfuerzos genómicos y metagenómicos, y dirigió el primer estudio de metagenómica humana que se publicó en 2006. Miembro del Leonardo DNA Project. Conversaciones mantenidas personalmente desde 2017.

			 

			Thomas P. Sakmar, graduado en Química y doctor en Medicina por la Universidad de Chicago, Richard M. & Isabel P. Furlaud Professor en el Laboratorio de Biología Química y Transducción de Señales de la Universidad Rockefeller de Nueva York. Su grupo de investigación se centra en desarrollar y aplicar nuevas tecnologías para mejorar el descubrimiento de fármacos. Es un asesor activo en el sector académico y se desempeña como consultor y miembro de la junta en la industria de la biotecnología. Ha impartido más de ciento veinticinco presentaciones científicas invitadas y ha publicado más de ciento sesenta artículos científicos, incluidos muchos muy citados en revistas internacionales de alto impacto. Ha sido investigador del Instituto Médico Howard Hughes en su Programa de Neurociencia y es académico sénior de la Fundación Médica Ellison. Miembro del Leonardo DNA Project. Conversaciones mantenidas personalmente desde 2017.

			 

			José Antonio Lorente Acosta, catedrático de Medicina Legal y Forense y director del Laboratorio de Identificación Genética en la Universidad de Granada (España), con el que colabora en el Leonardo DNA Project. Director del GENYO (Centro Pfizer-Universidad de Granada-Junta de Andalucía de Genómica y Oncología), miembro de la Comisión Nacional de la Especialidad de Medicina Legal y Forense de España, director científico del proyecto «Identificación genética de los restos de Cristóbal Colón» y director científico y propulsor del programa «DNA-Prokids de identificación genética de menores desaparecidos y contra el tráfico de seres humanos». Miembro del Leonardo DNA Project. Conversaciones mantenidas personalmente desde 2016. Miembro del Comité Técnico Científico de la exposición oficial española Leonardo da Vinci: los rostros del genio con motivo del quinto centenario de la muerte del artista florentino.

			 

			Juan Manuel García López, sinergólogo y técnico en morfopsicología destinado en la Unidad Central Operativa (UCO) de la Guardia Civil, experto en la investigación de homicidios y secuestros, negociador de incidentes críticos y experto en el análisis del comportamiento violento formado por el FBI. Asesor y miembro del grupo de Gestión Emocional (GESEMES) de la Sociedad Española de Medicina de Urgencias y Emergencias (SEMES). Certificado internacionalmente por Paul Ekman en Evaluación de la Veracidad. Master Level en Microexpressions Recognition por Humintel, de David Matsumoto.

			 

			José Diego de Alba González, técnico en morfopsicología, guardia civil de la Unidad Central Operativa (UCO) con experiencia en el grupo de delitos contra el blanqueo de capitales. Experiencia en la unidad adscrita a la fiscalía especial contra la corrupción y criminalidad organizada y en la actualidad agente operativo en el grupo de investigación financiera. Conversaciones mantenidas desde 2017.

			 

			Manel Gorina Faz, especialista en cirugía maxilofacial, oral y estética facial en Girona. Fue nombrado en enero de 2016 el mejor doctor del año como especialista en cirugía maxilofacial. Actualmente es el jefe del servicio de Cirugía Oral y Maxilofacial del Hospital Universitario de Girona Doctor Josep Trueta. Profesor de la Facultad de Medicina de la Universidad de Girona. Director del centro privado Maxilostetic (centro GD medic) y director del servicio de cirugía maxilofacial en Causse Clinic. Codirector del máster de implantes de la Sociedad Catalana de Cirugía Maxilofacial. Profesor de máster de medicina estética de la Universidad Autónoma de Barcelona. Conversaciones mantenidas desde 2016.

			 

			Todos ellos no se hacen responsables —pudiendo estar de acuerdo o en desacuerdo— de mis opiniones y conclusiones derivadas de la investigación.

		

	
		
			 

PARTE 1
 

Mujer y Renacimiento italiano

		

	
		
			Rol y estatus de la mujer en el Renacimiento italiano

			A la mujer le dijo: «Estarás sometida al varón».

			GÉNESIS 3-16

			 

			 

			La observación, el primero de los pasos necesarios en la investigación científica —conocida comúnmente como método científico—, desde la perspectiva de Leonardo da Vinci generaba un recorrido del más al menos, desde lo general hasta lo concreto, desde el macrocosmos hasta el microcosmos. Considero pertinente y necesario bucear entre los interrogantes de la sociedad femenina del Renacimiento con el objetivo de, por un lado, visitar dicha época y su movimiento cultural desde una perspectiva aérea global femenina (macrocosmos) y, por otro lado, acercarnos a través de esa información poco a poco a la identificación de una sola mujer, esa que aparece en el cuadro más famoso del mundo pero cuyo retrato es el más desconocido de la historia del arte. Al echar la mirada atrás, cinco siglos nos separan de aquellos hombres y mujeres que dejaban la «oscuridad» de la Edad Media para adentrarse en una época que hoy consideramos «iluminada».

			Como ya relataba en mi trabajo anterior —e incido en ello porque considero demasiado importante esta información—, el Renacimiento fue un periodo donde hombres como Leonardo da Vinci (amplia información en Gálvez, 2017), Michelangelo Buonarroti, Raffaello Sanzio, Sandro Botticelli, Domenico Ghirlandaio o Fra Angélico hicieron volar con la imaginación a una humanidad que empezaba a comprender el significado del antropocentrismo —doctrina que sitúa al ser humano como medida de todas las cosas—. El hombre dejaba de responsabilizar y a la vez culpar a Dios y buscaba respuestas científicas a todo cuanto les rodeaba. O como lo definió Albert Einstein: «El Renacimiento italiano, que significó el fin de la paralización cultural de la Edad Media, se basó en la libertad y en el relativo aislamiento del individuo» (Einstein, 2016).

			El origen del término «Renacimiento» (cfr. Panofsky, 1960) se atribuye, por un lado, a Giorgio Vasari, célebre autor de Le vite de’ più eccellenti pittori, scultori e architettori (en castellano, véase la edición contemporánea más completa en Vasari, 2010), desde el punto de vista relativo a la época; sin embargo, el vocablo como tal aparece literariamente hablando en Francia en 1829 «de la mano de Balzac, quien lo colocó en labios de uno de los personajes de Le Bal de Sceaux, caracterizando ya entonces la pintura flamenca e italiana posterior a la Edad Media» (García Melero, 2014, p. 17) y desde entonces ha sido el vocablo que se ha utilizado para designar la época de esplendor que supuso el final del concilio de Basilea-Ferrara-Florencia (1431-1445). El conocimiento se expandió gracias a la invención en 1440 de la prensa de imprenta con tipos móviles de Johannes Gutenberg, a la recuperación de los textos antiguos y los pensamientos de Platón alrededor de 1463 —traducidos por el sacerdote católico, a la vez que filólogo, médico y filósofo, Marsilio Ficino, que marcaron un punto y aparte con la Edad Media— y gracias a la apertura de las primeras bibliotecas públicas por parte del gobernante y mecenas de Florencia Lorenzo de Médici, «el Magnífico» («abierta a todos en una sala del convento de San Marco», en Brion, 2002, p. 24). La apertura de una nueva mentalidad científica se debió, en gran parte, a De revolutionibus orbium coelestium, obra de Copérnico.

			En cuanto a la parte teológica, fue un periodo similar a un viaje a través de puertos de montaña o, lo que es lo mismo, una sucesión alterna de circunstancias o acontecimientos contrapuestos. Hombres y mujeres tuvieron que lidiar con la creación de la Inquisición en 1478 y el descubrimiento de América en 1492, que supuso no solo un descubrimiento geográfico y la apertura de nuevas rutas comerciales, sino también un cisma en la religión. Recordemos que en aquellos viajes aparecieron, además de nuevos territorios ignotos, un conjunto de flora, fauna y razas que no eran mencionadas en las Sagradas Escrituras. La llegada de Julio II al trono de san Pedro significó el máximo esplendor del arte romano como método propagandístico por parte de la Iglesia y Martín Lutero personificó el origen de la Reforma protestante, inspirada en sus noventa y cinco tesis de 1517.

			A nivel bélico, la península itálica estuvo azotada externamente por las Guerras Italianas (1494-1559), entre otras, que asediaron la península itálica de norte a sur. Internamente, las campañas belicistas de César Borgia significaron un primer intento de unificación italiana.

			Desde un punto de vista meramente político, la coronación de Carlos I como Carlos V del Sacro Imperio Romano Germánico en la década de 1520 cambió el panorama geográfico. Las disputas entre países terminaron en el terrible saqueo de Roma por parte de las tropas españolas y alemanas de Carlos V en 1527.

			Dentro de toda esta vorágine de acontecimientos, a través de los cuales se tuvieron que mover los artistas que hoy en día conocemos, el humanismo[1] y el antropocentrismo se irían convirtiendo poco a poco en el eje común de la sociedad gracias al mecenazgo de los gobernantes —tanto en Florencia como en Roma— y a la evolución de las creaciones medievales conocidas como las primeras universidades.

			Sin embargo, cuando se trata de repasar la historia, hechos y acontecimientos importantes, llama la atención la ausencia de ciertos personajes. Los roles femeninos destacados, las mujeres heroínas en cada uno de los hitos trascendentales. El protagonismo de lo femenino. Ellas. ¿Por qué estaban «desaparecidas»? Es más, ¿estaban ausentes de todo protagonismo? Como si de El cuento de la criada[2] se tratara, ¿eran las mujeres casi meros objetos sexuales de procreación al lado de los grandes héroes y artistas del Renacimiento?

			 

			El Renacimiento creó una nueva visión de la feminidad; y también creó a la mujer moderna. Se levantó de la espuma de las olas del Renacimiento tal y como lo hizo la Venus de Botticelli, desnuda e inocente, lista para despertar a un mundo que hasta ahora la había pasado por alto. (...) El Renacimiento también empezó cuando las mujeres se masculinizaron y los hombres se feminizaron; a través de los estudios, las mujeres podían argumentar, dar sus opiniones, ordenar (...). La mujer ideal, la mujer perfecta, era uno de los objetos de reverencia neoplatónica y aspiraba a ser amada platónicamente, no solo por su habilidad de engendrar hijos o la capacidad de extinguir necesidades masculinas, sino por sus atributos intelectuales. De hecho, debido al destierro de la estética clásica, la mujer se convirtió en símbolo, en musa, y fue representada como una figura positiva bajo el disfraz de la Primavera, Venecia, Fe, Conocimiento o Justicia. (Servadio, Gaia [2016]: Renaissance woman. Londres: I. B. Tauris, pp. 1-3).

			 

			A día de hoy, en pleno siglo XXI, la disfunción eréctil o la disfunción sexual femenina siguen siendo casos de estudio. A veces «solucionables» con una pastilla, son temas casi tabú para nuestra sociedad. En algunos círculos criticables se censuran aquellas «conquistas» que no han dado «la talla». Algunas actitudes, estas amonestaciones, no ayudan a mejorar el problema fisiológico ni mucho menos el psicológico. Es cierto que en el Renacimiento se reiteraba cierto énfasis en la procreación —que no en la disfunción femenina, ya que podría no importar que la mujer disfrutara del acto del coito o no—, puesto que encontramos alusiones severas a aquellos hombres y mujeres estériles, discriminando a cualquier persona que no pudiera continuar la estirpe. Es este caso que reproducimos de la «Alabanza al matrimonio», de las epistole de Salutati (Salutati [1983]: Epistolario, vol. II, pp. 368-371; más información en Garin, 2012, pp. 143-145):

			 

			Es necesario confesar que, si no se quiere anular lo que en nosotros la naturaleza ha producido, todos los hermanos estamos naturalmente obligados a procrear. Por eso precisamente, a los hombres y a las mujeres estériles apenas los consideramos como tales, sino casi como si estuviesen mutilados; no hay duda de que ese defecto es uno de los mayores de la naturaleza.

			 

			Las mujeres tenían su propio protagonismo, posiblemente inferior al de cualquier sujeto masculino, pero no por ello debemos considerar que el género femenino estaba totalmente eclipsado a nivel político y social; aunque hay autores que consideran todo lo contrario en el siglo XIX, como Jacob Burckhardt (2012, p. 333), que en 1860 defendía: «Es imprescindible subrayar que la mujer merecía tanto respeto como el hombre». En absoluto estoy de acuerdo. ¿Todas las mujeres?, ¿algunas?, ¿existía algún tipo de discriminación entre los diferentes grupos sociales? Apruebo el hecho de que las mujeres entendieron el concepto de humanismo y dieron un golpe en la mesa (leve golpe) a modo intelectual, como veremos en los próximos capítulos. Es cierto que algunas mujeres sobresalieron, pero aún faltaba mucho por hacer. A día de hoy sigue faltando mucho por hacer. Por lo tanto, ¿cómo vivían las mujeres en el Renacimiento?

			 

			Hablando en términos generales, estaban establecidas en categorías: la mujer romántica ideal, la valiente virago (mujer de aspecto o comportamiento que recuerdan a los convencionalmente atribuidos a los varones)[3], la cortesana y la esposa. Las aristócratas se desposaban pronto, las pobres más tarde. Pero la esposa no era el vehículo de ideales e ideas, conversaciones o recreaciones sexuales, sino que representaba para la sociedad un deber agotador que poseían los hombres. (Servadio, 2016, p. 8).

			 

			Por lo tanto, para algunos no dejaba de ser una carga (casi) necesaria para la formación de un hogar. Por otro lado, a través de Marsilio Ficino —uno de los máximos precursores del neoplatonismo en el Renacimiento italiano e integrante de la Academia Platónica Florentina fundada por Cosme de Médici— nos llega la realización de un trabajo que, consciente o inconscientemente, plasma un paralelismo entre el papel que la mujer empieza a desarrollar en el Quattrocento y el amor ideal, representado en sus escritos por una versión dual de la diosa del amor en la mitología romana, Venus:

			 

			Ficino se detiene en la descripción de dos amores o dos Venus, la Venus celeste y la vulgar. La primera Venus, situada en la mente angélica y ajena a la materia, pertenece a la esfera del conocimiento y se mueve por la belleza que reside en el deseo de sabiduría. La segunda Venus, con la capacidad de engendrar atribuida al alma del mundo, está asociada a la procreación, al matrimonio y al deseo de producir belleza en los cuerpos. (González y Sánchez, 2017, texto de Juan Ignacio Morera de Guijarro, pp. 231-232).

			 

			Estas dos fuerzas son en nosotros dos Venus. Tan pronto como la belleza del cuerpo humano se presenta ante nuestros ojos, nuestra mente, que es en nosotros la Venus primera, la venera y ama como una imagen del ornato divino, y a través de esta es incitada a menudo hacia aquel. A su vez, la fuerza para generar, o Venus segunda, desea engendrar una forma semejante a esta. En ambas, entonces, hay amor. Allí deseo de contemplar la belleza, aquí de generarla. Y estos dos amores son honestos y merecedores de elogio. Pues uno y otro siguen la imagen divina. (Ficino: De amore, II, 7; en la edición de Rocío de la Villa, pp. 39-40).

			 

			El Renacimiento de la feminidad fue la principal contribución a la calidad de la vida contemporánea porque fue la mujer quien introdujo cierto grado de comodidad en su hábitat, la que buscó la vena poética en los libros que leía (buscando información y posiblemente elevando el nivel inconscientemente, no tanto de pensamiento pero sí a nivel estético). (Servadio, 2016, p. 18).

			 

			Es entonces cuando nos damos cuenta de que sí había una revolución en mayor o menor medida feminista, más o menos ágil. Tenemos la evidencia de que la mujer era consciente de sus limitaciones, pero también de sus posibilidades, a pesar de que no tuviera un acceso total a la formación. Por lo tanto, reitero mi desacuerdo con Burck­hardt. Pongamos como otro ejemplo singular a François Rabelais, que en su obra Pantagruel (1532: Les horribles et épouvantables faits et prouesses du très renommé Pantagruel Roi des Dipsodes, fils du Grand Géant Gargantua) llega a escribir sobre la docencia de la lengua griega («sin la cual es vergüenza que una persona se califique de sabio»): «Hasta las mujeres y las niñas han aspirado a ese ensalzamiento y a ese maná celestial de la buena cultura» (Rabelais, 1935, pp. 164-166; más información en Garin, 2012, pp. 143-145). Es decir, si hasta la mujer, que parece que es una especie inferior y analfabeta, considera (en este caso) que el griego es algo bueno, ¿cómo no va a serlo?

			Precisamente la cultura y el intelecto son objetos de estudio, en este caso de Giordano Bruno, en un parangón entre hombres y bestias a finales del siglo XVI.

			 

			Los dioses habían dado al hombre el intelecto y las manos y lo habían hecho semejante a ellos dándoles facultades por encima de los demás animales (...). No debes extrañarte por las injusticias y maldades que crecen a la vez que las industrias, pues, si los bueyes y los simios tuviesen tanta virtù e ingenio como los hombres, tendrían las mismas aprensiones, los mismos afectos y los mismos vicios (...). Pero no elogiamos de ningún modo la virtud de la cerda porque se deja montar por un solo cerdo y una sola vez al año. Sí lo hacemos en una mujer, pues ella no solo es requerida por la naturaleza, por la necesidad de la generación, sino también por su propio discurrir y muchas veces por la consecución del placer, y además porque es el fin de sus actos. (Bruno, 1927, pp. 152-154; más información en Garin, 2012, pp. 143-145).

			 

			Giordano trata dos conceptos: «mujer» y «placer». Y según cómo interpretemos esas palabras, pueden llevar una carga positiva o negativa. Como escribía Ramón de Campoamor en Las dos linternas en 1846: «Todo es según el color del cristal con que se mira». Desgraciadamente, cuando Bruno trata «mujer» y «placer», muchos misóginos cortos de mente se pueden transportar a la prostitución. La considerada profesión más antigua del mundo sí se ejercía por doquier durante el Renacimiento, denigrando y jerarquizando aún más a las mujeres. Al contrario de lo que podríamos llegar a pensar, la prostitución y su clientela no estaban perseguidos en algunos territorios, pues era atractiva y casi necesaria para algunos mandatarios. Encontramos ejemplos en el caso de las compañías femeninas de reyes, papas o incluso cardenales (amplia información en Naphy, 2004):

			 

			Las mujeres con quienes esos hombres se mantuvieron en compañía se dividieron en dos categorías: miembros de la «familia» y cortesanas. Además de las viudas y de las monjas, que estaban envueltas en pesados y oscuros atuendos, incluso las mujeres más castas usaban vestidos que atraían la atención de sus cuerpos. En homenaje al movimiento humanista, los artistas podrían representar esos cuerpos como diosas clásicas medio vestidas sin dañar su reputación de modestia. (Rowland, 1998, p. 91).
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			Cortigiana veneta, Pietro Bertelli, Diversarum nationum habitus. British Library Board, 810.c.2

			



			 

			Para muchos era un simple divertimento sexual, a veces incluso vejatorio, pero otros asimilaban ese carácter erótico para potenciar la inspiración en el arte. No son pocos los que defienden que el gran Raffaello Sanzio era asiduo a las visitas nocturnas e incluso Vasari comenta que el artista era aficionado a las mujeres y que siempre estaba dispuesto a servirlas. Algunos apoyan la teoría de que incluso su gran amor, Margherita Luti, además de panadera podría haber ejercido la prostitución. En todos los oficios, la práctica constante genera la excelencia, también a día de hoy. A través de los estudios realizados por el psicólogo Anders Ericsson, se llegó a la conclusión de que la práctica de una determinada actividad durante 10.000 horas aseguraba entrar en la élite de dicha actividad. Una práctica de 7.000 horas te convertiría en buen estudiante de esa labor. De ahí surgió la teoría que hoy conocemos como la regla de las 10.000 horas. Sea o no útil o eficiente, no podemos dudar que la práctica reiterada es sin duda sinónimo de habilidad y destreza. Por lo tanto, no es arriesgado imaginar el camino de las jóvenes para alcanzar una mayor notoriedad como meretrices, es decir, prácticas en habitaciones con varios ocupantes en cada casa con condiciones sanitarias pésimas y un grado de intimidad nulo. Esta profesión aplicada al arte se trata con cuidado. Bastan algunos elementos para indicar que en la narración existen rasgos de una crónica prohibida, solo alcanzable para los ojos más avezados. Mientras que algunos artistas del Quattrocento como Francesco del Cossa, a través de alegorías, retrataban disputas entre prostitutas[4], algunos estudiosos (véase Wolfthal, 2010, pp. 138-150) hoy en día consideran que el simple hecho de retratar a una mujer desnuda en un baño conlleva implícitamente connotaciones eróticas, como en el Bathseba im Bade de Hans Mem­ling (LÁMINA 1).
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			«Mujeres nobles de Mantua» y «Meretrices públicas», en Cesare Vecellio (1598): Habiti antichi et moderni di tutto il mondo. Venecia.

			© Album / Kurwenal / Prisma

			



			 

			La historia de la sátira o el erotismo aplicado al arte, y más recientemente a la prensa, siempre ha estado ligada a la censura política o religiosa. En España, sin ir más lejos, la primera revista satírica apareció en 1735 con el nombre de El Duende Crítico de Madrid, donde, a través del anonimato, se vertían críticas escandalosas a la corte. Después llegaron La Flaca, El Mundo Cómico, La Avispa y más recientemente El Jueves o Mongolia.

			A nivel erótico nos encontramos con una evolución muy similar. Incluso Taschen ha publicado la recopilación de las ilustraciones que según ellos despertaron la libido entre los hombres de la primera mitad del siglo XX. No olvidamos la literatura erótica, pero nos hemos querido centrar en las publicaciones con una carga importante de ilustraciones.

			Por muy sorprendente que pudiera parecer, existe incluso un papiro egipcio con fuertes connotaciones sexuales. El objeto singular lleva como nombre Papiro erótico de Turín y al parecer ronda el año 1200 a. C. El sexo ha estado presente en nuestras vidas durante toda la historia con y sin carácter procreativo. No es de extrañar, por lo tanto, que algunos artistas del Renacimiento como Giulio Romano (dibujos) y Marcantonio Raimondi (grabados a partir de los dibujos de Romano) se permitieran ir más allá de los desnudos de Masaccio (en su versión de la expulsión del paraíso)[5], Masolino (con su desnudo andrógino de Eva)[6], Botticelli (en su Nacimiento de Venus «púdica»)[7] o Michelangelo (tanto en la bóveda de la Capilla Sixtina como en El Juicio Final)[8] y representaran escenas íntimas y explícitamente sexuales como Marte y Venus o Baco y Ariadna en I modi, una especie de manual pornográfico de 1524 aproximadamente donde retrataba las posiciones sexuales ilustrando unos sonetos eróticos de Pietro Aretino (amplia información en Romano, Raimondi, Waldeck y Aretino, 2008). De este modo, se podía leer:

			 

			XIII

			 

			—Dame la lengua, el pie pon en el muro,

			ciñe los muslos y tenme en estrecho,

			tiéndete boca abajo sobre el lecho:

			que tan solo de joder me curo.

			 

			—¡Ay, traidor, qué rabo tienes tan duro!

			—¡Oh, cómo entrando en el coño me deleito!

			—Y si un día en el culo me lo meto

			lo haré salir muy limpio, te aseguro.

			 

			—Muchas gracias, querida Lorenzina.

			Me esforzaré en servirte, empuja ya

			como sabe empujar la Ciabattina[9].

			 

			—Lo haré ahora ¿y tú cuándo lo harás?

			—Ahora, dame toda esa lengüita,

			que me muero. —Y yo. Razón me das.

			 

			—¿Así que acabarás?

			—Ahora, ahora acabo, mi señor,

			he acabado. —Y yo. —Ay, ay. —Por Dios.
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			El propio grabador Raimondi realiza un grabado sobre el acto sexual femenino en solitario con un juguete erótico de la época[10], lo que quiere decir que algunos trabajos subidos de tono consiguieron sobrevivir a la censura y llegar a nuestros días.
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			Muchas órdenes católicas, en particular los franciscanos y los dominicos, atacaron esta «decadencia sexual» antes de la Reforma. Girolamo Savonarola, uno de los máximos defensores de la castidad y de los principales acosadores de la perversión en Roma, argumentó contra las prostitutas y los enemigos de su Florencia:

			 

			¡Oh lujuria de Roma y de Italia y de los sacerdotes!, que eres pregonada por todo el mundo y tu hedor ha llegado hasta el cielo, que no hay solo cien meretrices, ni doscientas, ni trescientas, ni mil, ni dos mil, ni cuatro mil, ni seis mil, sino más de diez mil. Y muchachos son convertidos en mujeres. No basta esto: el padre y la hija, el hermano y la hermana; no hay distinción de sexo ni de cosa alguna. (...) Vosotras, meretrices, estáis en el lugar público, vosotras no venís a profanar los templos; vosotros, rufianes, no venís a deshonrar las iglesias; vosotros, turcos y moros, guardáis con reverencia vuestras mezquitas, pues entráis descalzos a vuestras iglesias por no manchar los templos (...). Así que vosotros, rufianes, meretrices, infieles y granujas, seguid el camino que habéis tomado, ocultaos, que estos otros os han vencido y superado, porque han hecho y hacen algo peor que vosotros no hacéis. (Más información en Ríos, 2000, pp. 217-218).

			 

			El vestuario desempeñó un papel fundamental en el día a día de la mujer, tanto para los círculos más castos como para las esferas más provocadoras, como hemos observado en los textos citados. También podemos contemplar en las láminas de las páginas superiores las diferencias en las indumentarias de cortesanas y nobles. Una vez más, para bien o para mal, encontramos un paralelismo entre la sociedad renacentista y la nuestra: los prejuicios. La indumentaria y la joyería son utilizadas como elementos diferenciadores en el escalafón de la sociedad, incluso en los casamientos. Lo explica muy bien Patricia Lurati cuando define el matrimonio como «el mejor instrumento para entretejer y fortalecer vínculos sociales, alianzas políticas y patrimonios familiares consolidados» (Lurati, 2014b, p. 81). En esos intercambios considerados «matrimonios» eran imprescindibles las prendas preciosas, las gemas, un anillo, diversos artículos para el hogar, además de camas y grandes cofres (anónimo, 1450).

			Pero cuando se trata de adquirir en las dotes prendas preciosas, ¡cuídese el hombre de afeminarse lo más mínimo! A continuación, posiblemente uno de los textos más difamatorios del género femenino, incluido en el Galateo (1558), que está firmado por Giovanni della Casa:

			 

			No se debe adornar el hombre como lo haría la mujer, de modo que el ornamento fuese uno y que a la vez la persona fuese otra. Es lo que veo que hacen algunos que tienen los cabellos y la barba rizados con un hierro caliente, y la cara, el cuello y las manos desgastados y tan estropeados que desconvendría a cualquier mujercita, incluso a cualquier meretriz, quien tiene más preocupación por despachar su mercancía y venderla a buen precio. (...) No se debe oler mal ni oler bien, de modo que el gentil no huela a maleante, ni que del varón provenga olor de mujer o de meretriz. (Casa, 1598, pp. 96-100; más información en Garin, 2012, pp. 143-145).

			 

			Vuelvo a reiterar mi desacuerdo con Jacob Burck­hardt. ¿Cómo no hacerlo? Intentemos pasar página después de este texto difamatorio y veamos una vez más que el matrimonio tenía la misma importancia como acto religioso y como evento social.

			 

			El matrimonio fue uno de los eventos definitivos en la vida de la mayoría de los florentinos del siglo XV (...). Los matrimonios en todos los niveles de la sociedad estuvieron marcados por intercambios simbólicos de bienes y regalos entre el nuevo esposo y la esposa, y sus respectivas familias. Sin embargo, esos matrimonios contraídos entre los miembros de la élite de Florencia eran necesariamente más lujosos y costosos que los de los rangos inferiores de la sociedad. (...) Los hombres tendían a casarse alrededor de la treintena, teniendo esposas tal vez quince años más jóvenes que ellos. (Campbell, 2009, p. 12).

			 

			La vestimenta no era un elemento que solo afectaba a los prometidos. Al no dejar de ser el matrimonio, en definitiva, un acto de ostentación, las prendas que portaban los invitados al banquete nupcial debían contribuir también al «honor» y a la «comodidad» de los esposos, así como a la de sus respectivas familias (Lurati, 2014b, pp. 86-87). Un ejemplo lo podemos encontrar en El banquete de Didone y Enea[11], de Apollonio di Giovanni. Sin embargo, en cuanto a la joyería, no podemos atribuir su utilización única y exclusivamente al género femenino, porque el hombre también la utilizaba como símbolo de poder.

			 

			(...) El origen de la moda se ubica en Italia. Una pintura en la Pinacoteca de Brera de Ludovico el Moro y Beatriz d’Este arrodillados ante la Virgen, pintado en 1494[12], muestra al Sforza portando una cadena de grandes enlaces de oro como su única joya. (Evans, 1989, p. 98).
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			No debemos dejar de apuntar que Beatrice d’Este era una esposa privilegiada, ya que toda mujer que no estuviera casada con un cargo especial en el Milán de 1498 tenía terminantemente prohibido exhibir joyas:

			 

			Ninguna mujer, casada o soltera, haciendo excepción de las esposas de los senadores, de los condes, de los marqueses, de los barones, de los caballeros, de los doctores, tanto en derecho como en medicina, o de los licenciados en el estudio general, debe llevar ni atreverse o presumir llevar sobre su persona o alrededor de ella (...) perlas, en los bordados o de otra forma, ni collares de oro o dorados, ni broches, ni piedras preciosas, engarzadas o no, haciendo excepción de las de los anillos en los dedos, bajo pérdida de tales objetos. (...) Las mujeres de los nobles, de los comerciantes y de los causídicos (...) pueden llevar cualquier clase de vestidos de seda, siempre que no estén adornados con oro, plata o bordados, salvo en las mangas. («Regolamento milanese del 1498», en Rodocanachi, 1907).

			 

			A pesar de que nos encontramos en la ciudad de Milán con un régimen casi dictatorial frente a las mujeres, el estudio de la orfebrería estaba muy arraigado en los grandes nombres del panorama artístico del Renacimiento. No debemos olvidar que el conocimiento transversal era uno de los grandes valores de la época que tratamos, por lo que no es demasiado extraño observar que, si Leonardo da Vinci, nuestro gran ejemplo, fue, además de artista, botánico, ingeniero, arquitecto o anatomista, otros grandes maestros como Verrocchio, Botticelli o Ghirlandaio se especializaron en el arte de la fabricación de objetos artísticos con objetos preciosos.

			 

			La joyería del Renacimiento estuvo, como todo arte contemporáneo, influenciada por las antigüedades clásicas. La influencia se mostró generalmente en el estilo y su origen estuvo más cercano a la escultura que al propio arte u oficio de hacer joyas. La joyería clásica no era demasiado conocida y nunca se imitó; solo las gemas grabadas formaron un vínculo real entre la Roma antigua y el actual Renacimiento y, en general, no eran nuevos descubrimientos, sino que se había apreciado en toda la Edad Media. (...) En la Italia del Renacimiento existía un vínculo cercano entre el arte del orfebre y las artes del pintor y el escultor. La bottega del orfebre estaba reconocida como una de las mejores escuelas para entrenar la exactitud de la línea y la claridad de cada estilo incluso para aquellos destinados a artes mayores. Ghiberti comenzó como orfebre; Maso di Finiguerra, Antonio Pollaiuolo, Brunelleschi, Luca della Robbia, Andrea del Verrocchio, Ambrogio Foppa (conocido como Cardosso), Botticelli, Ghirlandaio, Michelozzo y Lorenzo de Credi le siguieron. (Evans, 1989, pp. 81-82).

			 

			No podemos omitir tampoco el rol de la mujer como «bruja» y su consecuente persecución. Aunque desde 1326 el papa Juan XXII comienza una caza de brujas, es en realidad el 5 de diciembre de 1484 cuando se publica una bula apostólica, la Summis desiderantes affectibus, promulgada por Inocencio VIII, bastante preocupado por la brujería (véase «Apéndices», en este mismo volumen). Esto significaba dos cosas: por un lado, se derogaba el documento eclesiástico medieval que negaba la existencia de las brujas (Canon episcopi, de 906) y, por otro, se utilizaría el manual demonológico Malleus maleficarum (escrito por los inquisidores dominicos Heinrich Kramer y Jacob Sprenger) como azote (amplia información en Lorenzi, 2005). La historia de nuestro país está arraigada en la brujería, desde la creación del Consejo de la Suprema Inquisición en 1478 hasta los cuadros para el gabinete de la duquesa de Osuna y los Caprichos de Goya, pasando por La Celestina (que se ha convertido en un arquetipo de hechicera / bruja) o el episodio navarro de Zugarramurdi. En el caso de la península itálica, encontramos relatos asociados a la brujería desde Benevento a Triora y ya aparecen representadas en el Quattrocento en ejemplares como Tractatus contra sectium valdesium o De lamiis et pythonicis mulieribus de 1489.

			Por poner un ejemplo más allá de la literatura, en la capilla de San Brizio, en el Duomo de Orvieto, podemos encontrar la obra de Luca Signorelli donde retrata varias brujas portadas por diablos o enamoradas de ellos.
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			En el Museum der bildenden Künste, situado en Leip­zig, ubicamos El sortilegio de amor (Liebeszauber)[13] (LÁMINA 2), donde se representa un conjuro. Esta obra constituye el resurgir de la lamia, una criatura femenina de la mitología y el folclore grecolatinos caracterizada como asustaniños y seductora terrible. En este último aspecto, constituye un antecedente de la vampiresa moderna. La lamia frente a la medusa, monstruo ctónico femenino que convertía en piedra a aquellos que la miraban fijamente a los ojos. Y es que la joven desnuda en primer plano representa a la bruja, con una especie de chal de tul, preparando un hechizo de amor (amplia información en Lorenzi, 2005, pp. 64-67). En esta obra aparecen algunos símbolos de la feminidad cultivada en el Renacimiento: juventud, belleza y piel pálida.
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			La juventud y la belleza eran cultivadas. El maquillaje, las cremas y los líquidos embellecedores eran tan usados como hoy en día. Algunas mujeres guardaban recipientes con ungüentos para embellecer sus cabellos y mantener su piel pálida —una piel blanca estaba ligada al dinero, ya que daba a entender que la mujer no necesitaba exponer su rostro al sol, por lo que no era campesina—. (...) La joven Beatrice d’Este, quien desposó al duque de Milán, gastó una gran cantidad de dinero en joyas y contrató a Leonardo da Vinci para que diseñase sus peinados. (Servadio, 2016, pp. 3-5).

			 

			Elementos embellecedores que ya criticaba Giovanni della Casa en cuanto a la aplicación masculina, como hemos leído en este mismo capítulo. En cuanto a la crítica femenina, expongo ahora un texto del pintor gótico Cennino Cennini en su obra El libro del arte (finales del siglo XIV o principios del XV), donde, entre otras cosas, refleja la utilización de cosméticos en los rostros de las mujeres y sus posibles consecuencias:

			 

			Capítulo CLXXX

			 

			Por qué las mujeres deben evitar usar aguas medicinales para la piel

			Es habitual entre las mujeres jóvenes, especialmente entre las de Toscana, maquillarse con algún color por el que sienten inclinación y con el que se sienten más hermosas, o con algunas aguas. Sin embargo, como las mujeres de Padua no los utilizan y para no provocar ninguna protesta (y para no ofender a Dios y a Nuestra Señora), no hablaré de este tema. Pero he de decirte que para conservar durante más tiempo el color natural del rostro, acostumbra a lavarte con agua de manantial, de pozo o de río, y he de advertirte que, si utilizas otras cosas, el rostro no tardará en ajarse, los dientes se volverán negros y finalmente las mujeres envejecen antes de tiempo y se convierten en las viejas más feas que se puedan encontrar. Y esto es todo por lo que respecta a este tema. (Cennini, 2000, pp. 225-226).

			 

			Sin embargo, en Venecia era bastante asiduo el tinte capilar que tiende al rubio, considerado un arte refinado (Eco, 2018a, p. 196). No muy alejado de ciertos componentes que definen la brujería en su más amplio espectro, como la muerte y el amor, se nos presenta al menos como dato curioso el hecho de que, a pesar de que la mujer no dejaba de estar subestimada en muchos círculos, lleguen a nuestros días algunas crónicas que relatan hechos tan concretos como los suicidios femeninos:

			 

			En la presente selección de suicidios reportados en la Italia del Renacimiento, los suicidios masculinos superan a los femeninos (una proporción aproximadamente de 3:2), aunque no tanto como se ha informado en otro lugar. Varias de estas mujeres suicidas están incluidas en una crónica de Giuliano Fantaguzzi, un abogado de Cesena que prestaba inusitadamente atención a las noticias de asesinatos y suicidios. Sin su aporte, los suicidios masculinos superarían fácilmente a las mujeres, sugiriendo que los suicidios de las mujeres eran subestimados, ya que eran considerados menos noticiosos que los suicidios masculinos (...). Las mujeres suicidas iban desde monjas hasta cortesanas, pero en general se las describía como pertenecientes a los mismos grupos sociales que los hombres. (Dean y Lowe, 2017, pp. 191-192).

			 

			Los factores determinantes no difieren mucho de unos siglos a otros. Aunque durante el Renacimiento el amor ocupaba tanto para los hombres como para las mujeres el primer puesto en un imaginario y macabro ranking, en el caso de la provocación mediante la violencia y la amenaza solo el hombre, al parecer, utilizaba métodos de intimidación en el caso de ser él el engañado.

			 

			El amor y el sexo fueron factores determinantes para una serie de otro tipo de suicidios, tanto masculinos como femeninos, aunque con mayor frecuencia femeninos. (...) Otras mujeres se suicidaron cuando no se las casó con la persona que amaban, o se las obligó a casarse con alguien a quien no querían. Una joven mujer de Ferrara se ahorcó en Cesena en 1498 cuando su padre se negó a que ella se casara con un hombre joven (Giovanotto) y quiso obligarla a casarse con otro viejo y feo. Otras mujeres también se suicidaron cuando se vieron atrapadas en adulterio y fueron amenazadas por sus maridos, o se suicidaron cuando descubrieron el adulterio de sus maridos. (Dean y Lowe, 2017, p. 193).

			 

			Es curioso cómo el escritor F. Guicciardini justifica el suicidio masculino por el amor a la patria y a la libertad en su Scritti politici e ricordi (Guicciardini, 1933; amplia información en Garin, 2012, pp. 153-156). El maestro alemán ilustra el momento en el que un caballero encuentra a su amada en brazos de otro en un trabajo de 1493 conocido como El caballero y su amante.
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			Puede parecer extraño el hecho de querer plasmar la realidad (compleja realidad) de la muerte autoinfligida, pero no deja de ser cada una de esas decisiones objeto de estudio. Hoy en día, a pesar de que los medios de comunicación se cuidan mucho de dar detalles en sus noticieros por expresa recomendación de la Organización Mundial de la Salud, se apunta a la cifra aproximada de 800.000 suicidios anuales a nivel mundial[14].

			En algunos casos tendemos a imaginar el acto del suicidio como una acción valiente y, sin embargo, en otros como una decisión cobarde frente a problemas cuyos callejones no ofrecen salida alguna. Asimismo, tendemos a representar en la memoria esas escenas de dolor o liberación como actos solitarios de personas desamparadas. En algunas circunstancias, en el caso del Renacimiento italiano, nada más lejos de la realidad.

			 

			Lejos de ser asuntos solitarios, las escenas de muerte por suicidio podían estar abarrotadas, como se registra en estas narraciones. Así, el 24 de junio de 1480, una sirvienta de dieciocho años llamada Giovannina en Milán, «medio loca», tomó arsénico. Los registros mortuorios de la ciudad revelaron que sus horas fúnebres no las pasó sola, sino en la compañía, primero del párroco (que le dio la absolución), y luego de dos enfermeras y dos boticarios. Debió haber sido la primera y única vez que fue el centro de tanta atención en toda su vida. (Dean y Lowe, 2017, p. 195).

			 

			Otro caso más mediático, por nombrarlo de alguna manera, nos lleva hasta los últimos momentos de la que, según algunos estudiosos, fuera amante de Raffaello Sanzio: Imperia Cognati, también conocida como Imperia la Divina o la Reina de las Cortesanas. Imperia fue toda una celebridad en Roma, ciudad que promovió el desarrollo de una nueva clase de prostitutas algo más instruidas. Fueron varios los motivos o al menos son múltiples las teorías que explican por qué Imperia quiso acabar con su vida: el fin de la relación con su amante Angelo del Bufalo; que Agostino Chigi, el poderoso banquero y mecenas de Roma, la reemplazara por una amante más joven; o bien que el papa Julio II exigiera su muerte. Sea como fuere, no murió sola:

			 

			La cortesana Imperia Cognati murió en Roma en 1512 rodeada de amigos y amantes, dos doctores, un párroco y un notario; ella tuvo tiempo entre la toma del veneno y la muerte no solo de recibir los últimos ritos y recibir la absolución, sino también de hacer su testamento. (Dean y Lowe, 2017, pp. 195-196).

			 

			Sin llegar a aclarar nunca el motivo, la verdad es que Agostino Chigi sí se encargó de que obtuviera un funeral señorial y Pietro Aretino afirmó que Imperia murió rica, venerada y dignificada en su propia casa (amplia información en Ponzani y Griner, 2017). Algunos eruditos identifican la modelo femenina protagonista de El triunfo de la Galatea[15] de Raffaello Sanzio como Imperia Cognati.
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			Comprobamos entonces que la mujer sí es consciente de su papel en la sociedad, de su capacidad de mejora y de su anhelo de no quedarse bajo la autoridad masculina. A lo largo de estas páginas, también constataremos cómo algunos artistas masculinos dedicaron todo su arte a ensalzar a la mujer, unas veces a varias, otras a una sola musa.

			Otro de los datos curiosos que nos llegan del mundo femenino tiene que ver con el canibalismo. No parece sino otra manera de postergar a la mujer en un lugar inferior, pero llama la atención la cantidad de datos que pueden llegar a nuestros días. La práctica de la antropofagia no estaba demasiado extendida en el Renacimiento (hoy en día tampoco), pero, al no dejar de ser una época con luces y sombras, creo que conviene plasmar a continuación un episodio acaecido el 4 de julio de 1519, solo un mes después del fallecimiento de Leonardo da Vinci, en la ciudad de Milán, ya que el desmembramiento en doce partes ejecutado por Isabella da Lampugnano en el cuerpo de Marta Caterina, de solo cinco años de edad, «por su sangre y por sus partes del cuerpo» se recogió no solo en las crónicas de la época, como el Libro de los muertos de Milán, sino también varios siglos después.

			Las dos crónicas sobrevivientes relatan el evento tal como lo conocían los milaneses en 1519. Estas narraciones, según los autores, tuvieron usos muy diferentes: una se hizo pública (la continuación de Andrea Prato de la Storia di Milano de Bernardino Corio, que se detuvo en 1499), la otra se mantuvo privada, entre los papeles familiares. La crónica de Prato fue publicada solo en 1842 por Cesare Cantù e informa de las secuelas de este crimen en la última entrada del manuscrito:

			 

			Ahora tengo que relatar un evento aún más cruel y terrible, el de una mujer (pero peor que una bestia salvaje) llamada Isabella da Lampugnano, que vivía cerca de Santa Maria del Carmine y que secuestró niños pequeños, atrayéndolos a su casa con promesas, y los mató por su sangre y por sus partes del cuerpo. En el día del Corpus Christi [23 de junio de 1519] esto fue descubierto, gracias a Dios, cuando un gato llevó a la casa de un vecino la mano de una niña de cinco años que había sido descuartizada y asesinada. La mujer fue encarcelada de inmediato, y, aunque fue torturada, durante varios días negó todo, hasta que fue persuadida a confesar. Y de esos niños, una parte fue encontrada salada y comida, mientras que el resto estaba escondida en el retrete [gabinetto]; otros habían sido enterrados. El 12 de julio, después de muchos tormentos, fue quemada viva en la Piazza del Castello. (Dean y Lowe, 2017, p. 146).

			 

			En resumen y para terminar esta pequeña introducción histórica en el mundo de la mujer del Renacimiento, nos encontramos con un rol femenino bastante secundario, pero con la certeza y la conciencia de que su valor era mayor del que se le asignó, que paso a paso se abrió camino en el ámbito cultural y que, lenta pero firmemente, escribió su huella en la historia, como veremos en algunas biografías que nos regala Sandra Ferrer en las siguientes páginas.

		

	
		
			Mujeres del Renacimiento. 

		    Más allá de las musas

			Colaboración de Sandra Ferrer

			No hables mal de las mujeres:

			la más humilde te digo

			que es digna de estimación

			porque, al fin, de ellas nacimos.

			PEDRO CALDERÓN DE LA BARCA

			El alcalde de Zalamea

			 

			 

			Existen imágenes que no por contemplarlas miles de veces dejan de sobrecogernos cada vez que nos situamos ante ellas. Durante años, había observado la imagen inmortal, convertida en todo un icono, de la perfecta Venus saliendo de las aguas que la genial mano del maestro Botticelli había elevado a la categoría de arte. Pero observar su rostro real, mirarla cara a cara, en aquella sala de la Galería de los Uffizi, supuso un deleite absoluto para quien les habla. De aquello han pasado ya unos años. Sin embargo, su mirada, entre melancólica y pensativa, continúa sobrecogiendo a todo amante del arte y de la belleza que quiera saludar a la bella Simonetta. Espero algún día regresar a la sobrecogedora Florencia para reencontrarme de nuevo con ella.

			Simonetta Vespucci, la mujer que sirvió de musa para Sandro Botticelli, es una de las mujeres escogidas para poner nombre y apellidos a la historia del Renacimiento desde una óptica femenina. La joven que enamoró al pintor y a toda una ciudad volcada en hacer de sus palacios, sus iglesias, sus calles, una ingente obra de arte representa a muchas mujeres que sirvieron de intermediarias entre lo sublime y lo real. Modelos, musas, que despertaron el genio de pintores, escultores, poetas y artistas de todo tipo. Pero cuidado, porque ellas, las mujeres, no solo fueron o no solo quisieron ser musas.

			El Renacimiento supuso el resurgir del arte clásico, el despertar a uno de los momentos más hermosos de la historia. Pero también escondía detrás de los perfectos lienzos, las imponentes esculturas, las indestructibles cúpulas, una sociedad que se empeñaba en negar un papel activo a las mujeres. Ellas, consideradas aún seres inferiores a pesar del desarrollo del humanismo, la ciencia, la imprenta, tuvieron que gritar a pleno pulmón que podían ser algo más que musas. Bajo amenaza de ser tildadas de seres abominables, algunas valientes féminas se lanzaron a la arena de una sociedad que insistía en que la mitad del género humano permanecía en este mundo única y exclusivamente para traer hijos al mundo y permanecer entre ruecas y pucheros.

			Y así, en el Renacimiento surgieron nombres propios de artistas, eruditas y gobernantes que demostraron tanta o más valía que muchos hombres. Mujeres que, como Lucrecia Tornabuoni, Elisabetta Gonzaga o Caterina Sforza, resultaron ser excelentes diplomáticas capaces de tomar las riendas del poder. Otras quisieron unirse al incomparable movimiento artístico que fue el Renacimiento, ya fuera como impulsoras de las artes convirtiéndose en mecenas o ejecutando ellas mismas sus dotes artísticas.

			Fueron muy pocas, es cierto, apenas un puñado de nombres propios. Pero si nos situamos en el contexto histórico, muy desfavorable para las mujeres, talentos como los de Vittoria Colona o Sofonisba Anguissola son un buen ejemplo de lo que habrían sido capaces si la misoginia imperante y los prejuicios tozudos contra el género femenino hubieran dejado desarrollar sus capacidades intelectuales y artísticas. Estoy convencida de que, de no haber sido por la insistente cerrazón de mentes, las musas habrían salido de sus cuadros y nos habrían deleitado con algo más que con su belleza. En esta recopilación de mujeres renacentistas, musas, mecenas, diplomáticas, pintoras y eruditas, ellas demuestran que pudieron estar a ambos lados del lienzo. Y brillar con luz propia.

			 

			Santa Ángela de Mérici (1474-1540)

			A lo largo de la historia, una de las principales reivindicaciones feministas ha sido el acceso de las mujeres a la misma educación que los hombres. Las universidades estuvieron cerradas durante siglos a aquellas que aspiraban a desarrollar su intelecto, por el mero hecho de ser mujeres. La educación femenina se centró durante mucho tiempo en lo que las madres transmitían a sus hijas. Durante el Imperio romano, por ejemplo, las familias acomodadas solían asignarles institutrices, costumbre que continuó en la Edad Media. En los siglos medievales, empezaron a aparecer tímidamente escuelas monásticas e incluso alguna escuela laica en las primeras ciudades en las que estudiaban niños y niñas. Esta educación se basaba en el estudio de las Sagradas Escrituras o en el aprendizaje del latín o el griego.
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			Pero no fue hasta mediados del siglo XVI que aparecería en Europa la primera orden religiosa dedicada principalmente a la educación femenina. Su creadora, Ángela de Mérici, había nacido el 21 de marzo de 1474 en Desenzano, junto al lago italiano de Garda. Ángela era la pequeña de los cinco hijos de Juan de Mérici y su esposa, de quien se desconoce el nombre. Solamente permaneció el apellido de su familia: los Biancosi.

			Ángela tuvo una infancia tranquila en un hogar profundamente religioso. Muy unida a su única hermana, Giana Maria, ambas decidieron en secreto consagrarse a Dios con su virginidad, promesa que era muy habitual entre las mujeres piadosas.

			En 1487 fallecía su padre y dos años después su madre. Mientras sus tres hermanos permanecieron en la granja familiar, las jóvenes se fueron a vivir con Bartolomé Biancosi, su tío materno. La desgracia no abandonó a Ángela, que seis años después perdía a su amada hermana. La historia hagiográfica relata la angustia que vivió Ángela cuando vio morir a Giana Maria sin haber podido recibir la extremaunción, pero en una visión posterior ella misma, acompañada de la Virgen María, le comunicó que no se preocupara por su alma, porque ya se encontraba en compañía de los santos. La visión de Giana Maria llevó a Ángela a desprenderse de sus bienes materiales y a unirse a la Orden Tercera de San Francisco. A partir de entonces y hasta el mismo momento de su muerte, la hermana Ángela llevaría el hábito franciscano, con el que sería enterrada.

			Hacia 1495, fallecía su tío y Ángela decidió regresar a Desenzano, donde habitó la casa de sus padres. Allí experimentó una vida de reclusión y oración durante veinte años.

			En 1506, tras la muerte de una muy querida amiga, Ángela tuvo una visión mientras disfrutaba de una tarde de campo con un grupo de jóvenes. Una escalera que se perdía en el cielo apareció ante ella repleta de vírgenes que subían y bajaban al son de unos ángeles músicos. Una de aquellas jóvenes, con el rostro de su amiga perdida meses antes, le comunicó que en Brescia crearía una comunidad de vírgenes como aquellas que estaba viendo ante sí en la que su principal misión sería darles una completa educación religiosa.

			Años después, en 1524, emprendió una larga peregrinación a Tierra Santa, donde continuó experimentando extrañas experiencias místicas. Ángela se encontraba en Creta cuando se quedó ciega de repente, lo que no le impidió continuar su peregrinación hasta Jerusalén. En el camino de vuelta, en el mismo lugar donde había perdido la visión volvió a ver tras rezar con profunda devoción ante un crucifijo. Ángela visitó Roma antes de volver a casa, para ganar el jubileo. El papa Clemente VII quiso conocerla para que le relatara el éxito que había supuesto su escuela para jóvenes. La estancia de Ángela en Roma fue breve, pues no era amante de la fama y la notoriedad y prefería permanecer en un segundo plano.

			Ángela regreso a Brescia, donde continuó con su labor educativa. Una década más tarde, el 25 de noviembre de 1535, Ángela y doce jóvenes de la localidad se unieron en lo que sería el inicio de la Compañía de Santa Úrsula, la primera congregación religiosa dedicada a la educación femenina. La decisión de poner bajo la protección de santa Úrsula a su congregación no fue casual, pues esta santa medieval era desde el siglo XIII la patrona de la universidad parisina de la Sorbona y desde entonces se había convertido en la protectora de todos los universitarios.

			La nueva congregación, situada junto a la iglesia de Santa Afra de Brescia, decidió vivir una existencia de piedad sin tomar formalmente los votos tradicionales de las comunidades religiosas, aunque asumieron como propias la castidad, la pobreza y la obediencia. No así la clausura, porque lo que querían era vivir en contacto con el mundo, al que pretendían formar en sus doctrinas religiosas. Su principal misión iba a ser dar una profunda formación religiosa a las jóvenes para que, en el futuro, fueran unas perfectas esposas y madres cristianas.

			Ángela de Mérici redactó la regla de vida de las ursulinas, que no sería aprobada hasta cuatro años después de su muerte por el papa Pablo III. La primera casa en Brescia empezó a crecer y en los años siguientes fundaron orfanatos y escuelas. Cuando Ángela de Mérici falleció, el 27 de enero de 1540, ya existían veinticuatro comunidades de ursulinas en la región. En poco tiempo, la nueva congregación de monjas dedicadas a la pedagogía femenina se propagó con gran éxito por Italia, Alemania y Francia. Hoy en día, las distintas ramas que nacieron de la comunidad original de Ángela de Mérici están presentes en muchos países del mundo.

			El 30 de abril de 1768, Ángela de Mérici fue beatificada por el papa Clemente XIII. Medio siglo después, el 24 de mayo de 1807, el papa Pío VII la convertía en santa.

			En la Edad Moderna, después de la creación de santa Ángela de Mérici, otras congregaciones nacieron con el objetivo de educar a las niñas y jóvenes. Aunque su plan de estudios estaba enfocado a la formación de mujeres piadosas y era muy distinto a la educación masculina, sus alumnas fueron alfabetizadas y entraron en contacto con un proceso educativo que iba a ser imparable. Era el primer paso de un camino de no retorno en el que la educación femenina se convirtió en centro del debate en la época de la Ilustración y culminaría con las reivindicaciones feministas decimonónicas y la entrada de las mujeres en las universidades.

			 

			Caterina Sforza (1463-1509)

			La Italia del Renacimiento era un extenso puzle de pequeños Estados, condados, ducados en los que sus señores defendían su poderío con uñas y dientes. Incluso el máximo poder espiritual de la Vieja Europa, el papado, lidiaba con todos ellos en un afán expansivo. Las armas y las alianzas matrimoniales se entrelazaban en un sinfín de enfrentamientos y acuerdos. Una de aquellas familias, los Sforza, se había hecho poderosa a finales del siglo XIV, tras servir fielmente a la saga de los Visconti. El primer condottiero que llevó el nombre de Sforza fue Muzio Attendolo (1369-1424), quien fue apodado con el sobrenombre de «fuerza», que asumiría como identificativo de su estirpe. Un siglo después, una de sus descendientes ilegítimas haría honor a su nombre.
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			Caterina Sforza nació en el seno de esta familia poderosa del norte de Italia en 1463. Su padre, Galeazzo Maria Sforza, futuro duque de Milán, estaba casado con Dorotea Gonzaga, otra de las grandes familias italianas del momento. Galeazzo tenía una amante, Lucrezia Landriani, esposa a su vez del conde Gian Piero Landriani, miembro de la corte ducal y amigo personal de Galeazzo. Este no tuvo descendencia con su primera esposa, Dorotea, quien falleció en 1467. Casado en segundas nupcias con otra Gonzaga, Bona, tuvo cuatro hijos legítimos que se sumaron a los cuatro ilegítimos que había dado a luz Lucrezia, entre ellos Caterina, algo que no era excepcional en una época en la que los matrimonios de la nobleza eran por encima de todo pactos entre grandes familias y no estaban motivados por sentimientos amorosos.

			Cuando Caterina tenía tres años, su padre heredó el ducado de Milán y toda su familia se instaló en el castillo de Porta Giovia. Allí, todos los descendientes del duque, hijos e hijas, legítimos e ilegítimos, fueron educados en igualdad de condiciones. El humanista Francesco Filelfo fue nombrado tutor de los pequeños Sforza. Caterina aprendió latín y se sumergió en la lectura de los clásicos y de la vida de santos. Las Mujeres ilustres de Boccaccio fue uno de los libros de la extensa biblioteca de los Sforza que cayeron en sus manos y en él descubrió historias de coraje y valentía femeninas. Junto a la formación intelectual, Galeazzo Maria Sforza se preocupó por dar a sus hijos una exhaustiva educación física y militar. Caterina, como sus hermanos y hermanas, aprendió el arte de la caza, a montar a caballo y los rudimentos de la guerra. Los hijos del duque también tenían tiempo para la diversión. Caterina solía jugar con sus hermanas a la palla, un juego de pelota similar al tenis.

			Caterina creció bajo la supervisión de su abuela, Bianca Maria Visconti, y su madrastra, Bona Gonzaga, quien la trató como a una hija. En la corte de Milán, la pequeña Sforza disfrutó del lujo y el esplendor de uno de los ducados más poderosos del siglo XV. Galeazzo Maria Sforza trabajó duro por acercar a artistas e intelectuales del momento, expandió sus territorios por la fuerza y estableció múltiples alianzas matrimoniales en las que Caterina iba a ser un peón más. El duque de Milán quería unirse al papado para afianzar su poder en Italia. El papa Sixto IV, por su parte, veía en la alianza con la familia Sforza la posibilidad de ampliar su influencia fuera de los Estados Pontificios y garantizar su seguridad con una de las dinastías más poderosas del momento. Tras duras negociaciones, el 17 de enero de 1473 se firmó un contrato matrimonial entre Caterina Sforza, que entonces tenía diez años, y Girolamo Riario, sobrino del papa y veinte años mayor que ella.

			Con este enlace, Girolamo se convertía en señor de Imola y esperaba a que su joven esposa alcanzara la edad suficiente para consumar la unión. Caterina permaneció junto a su familia tres años más, hasta 1476, tiempo en el que no tuvo contacto ni personal ni epistolar con su marido. Pocas semanas después del asesinato de Galeazzo Maria Sforza, víctima de una conjura, su esposa Bona, que había tomado las riendas del ducado, informó a Girolamo Riario de que su hijastra había alcanzado la edad suficiente para consumar el matrimonio. Caterina Sforza se trasladaba entonces a Roma para enfrentarse a su nuevo destino, mientras lloraba la muerte de su padre y abandonaba para siempre la felicidad de su infancia.

			El matrimonio de Caterina y Girolamo siguió el mismo patrón que la mayoría de uniones nobles. A pesar de que engendró seis hijos legítimos, Girolamo no dudó en mantener relaciones extramatrimoniales. La pareja se instaló en Imola, donde la nueva condesa Riario fue recibida con toda la pompa por sus súbditos y le fueron entregadas las llaves de la ciudad. Tiempo después, el papa Sixto IV los llamó a Roma, donde celebró una nueva y lujosa ceremonia nupcial para su sobrino y la esposa de este y los invitó a instalarse en un lujoso palacio cerca del Campo dei Fiori. Caterina se sumergió de lleno en la vida romana, disfrutando del lujo, las fiestas, la caza, pero también implicándose en cuestiones políticas y aprendiendo de las intrincadas luchas por el poder en Italia. Caterina fue testigo de la principal conspiración en la que participó su propio marido, la conspiración de los Pazzi, que pretendía derrocar el poder de los Médici en Florencia. En aquella ocasión, la joven condesa se mantuvo al margen de los entresijos de la política, pero no fue insensible a un conflicto en el que se sentía afín a los Médici, los enemigos de los Pazzi y de su propio marido.

			En 1480, el papa Sixto IV cedió a su sobrino sus posesiones de Forlì, situadas pocos kilómetros al sur de Imola, ampliando los dominios de los Riario. Cuatro años después, la protección del papado se resquebrajó con la muerte de Sixto IV y la llegada de un nuevo pontífice, Inocencio VIII. Ante la amenaza de perder sus posesiones, Caterina Sforza tomó las riendas de la situación y, a pesar de estar embarazada de siete meses, aglutinó a su alrededor una importante guarnición y se plantó ante el Castillo de Sant’Angelo para conseguir un reconocimiento de la curia vaticana a sus derechos sobre Imola y Forlì.

			Caterina conseguía su primera victoria política, pero sería efímera. Cuatro años después, Girolamo Riario era asesinado por seguidores de Inocencio VIII. Ella tenía entonces veinticinco años y se puso al frente de sus dominios como regente de su hijo Ottaviano, que a la sazón tenía poco más de diez años. Caterina gestionó con eficacia el gobierno de Imola y Forlì, mejoró su economía y trabajó por ampliar su propio ejército.

			Pero pocos meses después de la muerte de Girolamo, el amor por un joven ambicioso, Giacomo Feo, con el que se casó en secreto y tuvo un hijo, hizo flaquear la voluntad de la condesa, que a punto estuvo de poner en peligro la herencia de su hijo. Defensores de Ottaviano no dudaron en deshacerse de Giacomo, que fue brutalmente asesinado. La respuesta de Caterina fue demoledora. Acabó con la vida de los autores de la muerte de su amado Giacomo, así como de sus familias y partidarios. Años más tarde, Caterina volvería a casarse, esta vez con un Médici, del que nacería el famoso condottiero Giovanni dalle Bande Nere. Una neumonía terminó con la vida de su tercer esposo en 1498.

			Consciente de la fragilidad de su posición política en el tablero de juego italiano, Caterina Sforza continuó armando su ejército y plantando cara a sus enemigos. En 1492 un nuevo papa sustituyó a Inocencio VIII en la silla de Pedro. Alejandro VI, miembro de la poderosa familia Borgia, era el elegido. Sus ansias expansionistas pronto pusieron el foco en los dominios de Caterina. Poco pudo hacer ante las tropas de César Borgia, hijo bastardo del propio papa. Atrincherada en la fortaleza de Ravaldino, en Forlì, Caterina plantó cara al enemigo a pesar de la amenaza de que terminaría con la vida de sus propios hijos. De este episodio surgió la leyenda según la cual la propia condesa se levantó las faldas y aseguró que podía fabricar más. Realidad o invención, la escena da cuenta del carácter de la duquesa, que finalmente fue derrotada por las tropas de César Borgia.

			Caterina Sforza fue llevada a Roma, donde aún protagonizaría un intento de fuga y se vería envuelta en una supuesta conspiración para asesinar al papa mediante el uso de cartas envenenadas. A pesar de que nunca se llegó a probar, lo cierto es que Caterina Sforza conocía los rudimentos de la alquimia y llegó incluso a escribir un tratado con recetas químicas y remedios para algunas enfermedades: Experimenti della excellentissima signora Caterina da Forlì.

			Con el cambio de siglo, Caterina fue liberada. Había perdido todos sus dominios y tuvo que aceptar que ya no volvería a ser la dama propietaria de antes. Los últimos años de su vida los pasaría en Florencia, retirada junto a alguno de sus hijos, hasta que una neumonía acabó con su vida el 28 de mayo de 1509. Su cuerpo fue enterrado en el convento de Santa Maria delle Murate en una tumba sin lápida, como ella misma había pedido.

			Sus enemigos se empeñaron en que el mundo la recordara como una «diablesa encarnada» o una «virago —mujer que actúa como un hombre— cruel». «Vampiresa de la Romaña» o «Tigresa de Forlì» fueron otros apelativos con los que pretendieron hacer de una mujer de coraje un ser perverso. Caterina Sforza fue una mujer que luchó en un mundo de hombres. Valiente e inteligente, con un espíritu implacable, armó un ejército y participó en la intrincada y peligrosa política italiana del siglo XVI. De las mujeres se esperaba que fueran meros peones en el tablero dinástico de sus familias y a lo sumo que supieran danzar y cantar con elegancia, por lo que Caterina Sforza escandalizó a los hombres poderosos a los que se enfrentó.

			 

			Elisabetta Gonzaga (1471-1526)

			Las mujeres de la nobleza ejercieron en muchas ocasiones un cierto poder e influencia en la sombra. Ya en tiempos del Imperio romano, matronas romanas, esposas de senadores, participaban en asuntos de gobierno a pesar de no tener derecho oficialmente. Del mismo modo, durante la Edad Media muchas mujeres esposas de caballeros nobles ejercieron cierta influencia en la gestión de sus dominios, sobre todo durante las largas ausencias de sus maridos, que debían dedicar mucho tiempo a la guerra. Esta situación prevaleció en la Edad Moderna. Mujeres influyentes, cultas e inteligentes, que fueron muy bien educadas, aprovecharon su situación para ejercer su propio poder y aglutinar a su alrededor a políticos, eruditos, intelectuales y artistas. En este sentido, hubo nombres propios que se erigieron asimismo como importantes mecenas.

			Una de aquellas mujeres que vivieron en la época del Renacimiento fue Elisabetta Gonzaga, duquesa de Urbino. Elisabetta había nacido en Mantua en 1471. Segunda hija del marqués de Mantua Federico I Gonzaga y su esposa Margarita de Wittelsbach, Elisabetta fue educada en una de las cortes más cultas y refinadas de finales del siglo XV.
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