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			SINOPSIS

			Hablemos de los artistas desde el siglo VI a. C hasta el XVII: son muchos siglos de historia, seguro que recuerdas algún nombre. Pero ¿quién te vienen a la mente? ¿Cuántos hombres? ¿Cuántas mujeres?

			PintorAs vol. 1 surge de la necesidad de encontrar a las mujeres de la historia del arte para poder pintar una imagen completa del desarrollo artístico a lo largo de los años. Desde la premisa «todas dentro y ninguna fuera», Sara Rubayo y Ana Gállego arrojan luz sobre todas aquellas mujeres que se dedicaron al arte.

			Si bien la historia del arte solo parece contemplar a las mujeres como musas o como pintoras de poco talento, este tomo tiene como objetivo dar la vuelta al saber convencional: recuperan del olvido a artistas de las que apenas hemos oído hablar porque hay muy poca información sobre ellas.

			Porque por breve que haya sido su historia, cada artista se merece el debido reconocimiento y su obra debe tener su lugar en el conocimiento popular. 
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			PRÓLOGO


			Este libro no es un fin en sí mismo, sino el paso previo y necesario a la meta final, que sería un manual de historia del arte real y completo, con sus hombres y sus mujeres. Sin embargo, para llegar a ese punto, es necesario hacer la enorme tarea de buscar, encontrar e investigar toda la documentación posible sobre las artistas perdidas a lo largo de la historia. Después, realizar una revisión concienzuda del verdadero talento artístico y de la importancia de las obras de todos los artistas, de género masculino y femenino, para al final quedarnos con una historia del arte real y de mucha mejor calidad. El documento resultante debería ser el doble de grueso que los manuales que ha habido hasta ahora, en los cuales faltan la mitad de artistas o más. Y es que queremos dejar claro que con este libro no buscamos «quitar a un hombre para poner a una mujer», pues pensamos que en la historia del arte hay cabida para tod@s y, además, es indispensable la existencia de unos para conocer a otras.


			Por este motivo, la premisa del libro es ofrecer un punto de partida para las futuras y necesarias investigaciones que ayuden a completar nuestra historia del arte. Este es solo un trabajo de recopilación de la información existente de todas y cada una de ellas hasta ahora, que en todo caso es insuficiente y de obligada revisión, ya que el criterio que hemos seguido es «todas dentro», por pocos o confusos que fueran los datos que tenemos de sus biografías. Porque si hubiésemos eliminado del listado a aquellas artistas con una sola línea de sus datos (vitales o artísticos) o no las hubiésemos incluido por tener su obra perdida u otras posibles faltas, habríamos desaprovechado la oportunidad de que pudiesen ser investigadas en un futuro.


			Por tanto, están todas las pintoras sin excepción alguna, comenzando en el año 550 a. C. con la primera mujer de la que tenemos noticias de que se dedicó a la pintura de manera profesional. Desde este punto, se avanza en el tiempo una a una hasta llegar a las nacidas en el siglo XVII, incluyendo el mismo. Nuestra idea ha sido agrupar a las artistas por siglos y en orden cronológico para una organización más simple, aunque, por falta de espacio, la Edad Moderna, que va desde los siglos XV al XVIII, se ve interrumpida en este primer tomo de PintorAs. En un segundo tomo continuaremos a partir del siglo XVIII.


			Así pues, hemos buscado que este libro sea de consulta amable, sin mayores pretensiones que dejar hilos de los que tirar para futuros estudios, ya que podemos asegurar que la mayoría de los datos encontrados son meras aproximaciones por ser un campo totalmente nuevo, abierto a toda investigación. Además, por la limitación física del propio libro, las biografías de los casos en los que afortunadamente sí tenemos mucha documentación han resultado necesariamente resúmenes.


			Debemos desechar la idea de que la historia es algo inamovible y estancado para pensar que está viva y que, con cada acontecimiento, con cada nuevo descubrimiento y con cada nueva investigación, es posible que haya que añadir, cambiar, mover o rectificar determinados hechos que se consideraban «seguros». A día de hoy podemos afirmar que la historia del arte que tenemos está incompleta, porque, como ya se ha avanzado, le falta, al menos, la otra mitad. Y es que el arte es un reflejo de la sociedad a la que este pertenece y dicha sociedad es cambiante, pero siempre ha estado compuesta por hombres y mujeres. Otra cosa bien distinta es la concepción sociocultural que se le haya dado en su momento o posteriormente, eliminando la importancia de uno de los géneros y de sus logros. De hecho, son de merecido reconocimiento las conquistas artísticas de estas mujeres, que de algún modo fueron a contracorriente porque durante siglos se esperaba de ellas que fueran simplemente esposas y madres.


			La mayoría de las recopilaciones biográficas que hemos hecho incluyen parentescos con los hombres que rodearon sus vidas, generalmente abuelos, padres, hermanos, maridos e hijos. El motivo principal es la intención de dar toda la información posible sobre sus vidas, porque, en muchas ocasiones, a través de ellos se pueden conocer muchos datos de las pintoras. Entendamos que el mundo artístico es una red social en la que el arte se trabaja, se crea y se desarrolla en familias y comunidades mixtas exactamente igual que nuestra vida hoy en día.


			De modo que hemos de tener muy claro que las mujeres no somos una moda. No «hemos venido para quedarnos», porque ya estábamos: no solo porque seamos la otra mitad de la humanidad, sino porque también pertenecemos al sistema artístico desde los inicios, de lo cual este documento es buena prueba. Aunque es innegable que desde siempre ha habido mujeres artistas, lo es también que siempre ha sido en menor número frente a los hombres, que no en menor calidad. La razón de esto es natural y cultural, como se va a explicar a continuación.


			Por un lado, la causa natural comprende principalmente los embarazos y la crianza. Las mujeres han dedicado gran parte de su vida al cuidado y a las labores domésticas, actividades que les han quitado tiempo y energía para crear. Sin embargo, es cierto que, al contar con un gran número de mujeres artistas, nos encontramos con todas las variables vitales posibles, por lo que vemos que muchas dejaron el arte al casarse, pero algunas no llegaron a ser madres.


			Por otro lado, está el motivo sociocultural, que es el que principalmente ha mantenido a las mujeres alejadas de cualquier actividad relacionada con estar fuera del hogar. Y es que para que una mujer pudiera acceder a los pinceles, tenía que estar sujeta a una de las tres posibles premisas (aunque existen algunas excepciones):


			
[image: ] La primera, ser monja


			Este primer tomo abarca la Edad Media, que fue el período en el que la población estaba muy mermada y, por tanto, tener muchos hijos era asegurarse mano de obra. El orden de nacimiento otorgaba un destino concreto. En los primogénitos recaía la responsabilidad de ascender o mantener el linaje con enlaces estratégicos o de heredar el negocio familiar. Del resto de la descendencia, alguien acabaría encomendando su vida a Dios, porque de ese modo se le aseguraría techo y manutención. Este es el caso que nos interesa: la cantidad de mujeres que se hicieron monjas y prosperaron en el oficio de la copia e iluminación de manuscritos, lo cual las convierte en artistas. Aunque, como hemos visto en muchos de los casos que hemos podido sacar a la luz, su actividad pictórica no fue su única profesión, sino más bien un complemento a una formación erudita. Está más que documentado el papel que las mujeres religiosas ejercieron como autoras, promotoras, reformadoras y mecenas de las labores fundamentales para entender la práctica artística.


			
[image: ] La segunda, ser familiar de artista


			Esta es la premisa más extendida a lo largo de toda la historia del arte, pues se da en prácticamente todos los períodos. Es el caso en que una mujer es hija de artista o se casa con uno. En este primer supuesto, se criaría entre pinceles y estaría en contacto con las artes desde niña, aunque siempre como ayudante. En un principio, tendría que limpiar el estudio o taller del padre o familiar y más tarde aprendería a moler los pigmentos y a entelar. Tras observar día a día, si tuviese inquietudes artísticas, empezaría con pequeños bocetos y fondeando. Finalmente, y solo si su talento y aprendizaje fueran adecuados, pasaría a ser casada con otro artista, generalmente aprendiz del taller, para perpetuar la producción del mismo. Algunas mujeres llegaron a regentar talleres por ser más talentosas que sus propios padres y esposos.


			No obstante, lo habitual en los talleres artesanales es que el concepto moderno de «autoría individual» no existiera, sino que funcionaban de manera jerarquizada donde cada trabajador ejercía sus tareas dentro de una cadena de producción conjunta. Y, además, si el padre, esposo o familiar tenía fama o notoriedad que pudiera favorecer al negocio, difícilmente podría destacar una mujer. Cuanto más sonada es la firma del hombre, más complicado lo tiene la mujer y, por ello, muchas han desaparecido bajo la sombra de sus familiares masculinos. Por ese motivo, es merecido el doble reconocimiento cuando alguna supera a su maestro y es importante saber que muchas otras mujeres fueron muy fácilmente olvidadas porque el reconocimiento principal se lo llevó solo una de las hermanas.


			
[image: ] La tercera, ser de familia acaudalada


			Esta variable se suele dar en momentos más avanzados en la historia, sobre todo en los siglos XVII, XVIII y XIX. Repercute a aquellas mujeres que nacen en familias nobles y que, gracias a su dinero, no tienen que trabajar. Estas mujeres tienen que «adornarse» de ciertas virtudes y talentos honestos que eviten las tentaciones mundanas, como saber recitar, bordar, tocar algún instrumento musical o ejercitar la pintura. Estas variadas actividades son un complemento de su formación que ayudan a que estas mujeres atraigan buenos enlaces matrimoniales y a que se mantengan ocupadas para no inmiscuirse en los asuntos de sus maridos.
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			Aquí se engloban el resto de casos que no son clasificables en las tres premisas anteriores. Suelen ser situaciones en las que toma especial importancia la pasión por el arte de la propia pintora o el empuje de alguna otra circunstancia poco habitual.


			


			Dicho esto, hay dos cuestiones que se deben tener en cuenta: la cronología y las imágenes. Respecto a la primera, hemos intentado seguir un riguroso orden, pero lo cierto es que solo hemos conseguido una aproximación por la falta de datos concretos de muchas artistas. Y respecto a las imágenes, @monica_lápiz ha dado rostros ficticios a muchas pintoras de cuya obra no había rastro para ayudarnos a situarlas mejor detrás de sus apasionantes biografías.


			Y, por último, cabe mencionar que este libro es una reedición a la que se le han añadido 58 pintoras que aparecieron cuando la primera autoedición ya estaba publicada. Es por eso que el equipo pintorAs ha decidido aprovechar la ocasión que nos brinda la editorial Paidós para completar y mejorar todo lo posible este primer volumen de pintorAs, que va desde el año 550 a. C. hasta el siglo XVII, incluido, en el que hemos pasado de tener 242 pintoras a 300. Otro hecho reseñable que hemos percibido en la reedición de este libro es que los datos biográficos y artísticos de algunas pintoras han aumentado en el lapso de tiempo entre edición y reedición. Es una gran noticia comprobar que, poco a poco, vamos conociendo más y más datos sobre las artistas de las que, hasta hace muy poco, apenas sabíamos nada. Este es un síntoma de que estamos en el buen camino y de que no estamos solas.


			Una vez dadas estas notas iniciales, deseamos que este documento os remueva y conforte a partes iguales, como lo ha hecho con nosotras a lo largo de estos años de investigación, en los que con cada pintora que encontrábamos los sentimientos de alegría, rabia y pena se mezclaban. La alegría llegaba cada vez que dábamos con una más, que generalmente no venía sola, puesto que su abuela, madre, hermana, prima, hija o maestra solían salir a la luz junto a ella. La rabia y la pena se daban por saber que llevan tantos siglos ocultas bajo una enorme capa de desconocimiento e indiferencia. Por eso, ya es hora de sacarlas a todas a la luz y devolverles el lugar que les corresponde.


			Muchas gracias.


		


	

		

			Dedicado a todas las que ya no están,
 a todas nosotras,
 y a todas las que vendrán


			SARA RUBAYO


			Este trabajo lleno de mujeres extraordinarias, se lo quiero dedicar a la mujer más extraordinaria que tuve y tengo como madre, Dolores, mi referente, mi faro y a lo que aspiro llegar a ser, una mujer vital, cariñosa, comprensiva, generosa… (aunque lo tengo difícil, ¡eres la mejor!)


			ANA GÁLLEGO


		


	

		

			

				CAPÍTULO 1

				ANTIGÜEDAD

				Del año 550 a. C. al siglo I

			


			Hablar de mujeres relacionadas con las artes plásticas en la Antigüedad clásica resulta un tanto arriesgado principalmente por dos razones. Por un lado, porque sabemos que, salvo los grandes maestros de taller, la mayoría de artistas no firmaban sus obras. Por el otro, porque tenemos constancia de la enorme misoginia que primaba en las culturas griega y romana.


			Sin embargo, podemos contar con un registro de excepción, como el que se dio en el año 77 d. C. por parte del escritor y militar Plinio el Viejo (23 d. C.-79 d. C.). Este publicó sus estudios e investigaciones de fenómenos naturales, etnográficos y geográficos recopilados en su enciclopedia Historia natural (vol. XL, pp. 147-148), en la que menciona a seis artistas femeninas de la Antigüedad: Aristareta, Timarete, Irene, Calipso, Marcia Severa de Cícico y Olympia.


			Este documento es el que tenemos como punto de partida, al que, más tarde, se le suma el celebrado De mulieribus claris del escritor y humanista italiano Giovanni Boccaccio (1313-1375), donde todas ellas volvieron a ser mencionadas. Debido a la relevancia de ambos, es necesario tener en cuenta la importancia de la vida y la obra, por pocos que sean los datos que conozcamos, de estas mujeres artistas.


			

				

					1. Aristareta


					[image: ] 550 a. C.


					[image: ] Ática, Grecia


					[image: ] Obra perdida


					#Naturalismo
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					Fue la hija del ceramista y pintor de figuras negras conocido como Naearco, del que pudo aprender el oficio. Sin embargo, parece que Aristareta se hizo célebre por su pintura y, en especial, por un cuadro que representaba a Asclepio, el dios griego de la medicina. Su obra se ha perdido, como la mayoría de las pinturas griegas, por la mala conservación y por su elaboración hecha a base de pigmentos naturales, muy vulnerables al paso del tiempo.


				


			


			

				

					2. Timarete


					«Thamyris», Tamaris


					[image: ] 420 a. C.


					[image: ] Atenas, Grecia


					[image: ] Obra perdida


					#Naturalismo
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					Era hija del pintor y escultor Micón el Joven de Atenas, con el que seguramente se formó. Timarete tuvo una larga vida y su trayectoria artística estuvo llena de elogios. Cosechó una gran popularidad gracias a su destreza pictórica en temple y encáustica sobre tablas, y fue especialista en retratos y bodegones. A pesar de la situación de las mujeres en la época, Timarete supo hacerse un hueco en las artes y destacar con sus obras y su calidad pictórica. Habría pintado con cera y témpera, creando retratos y bodegones sobre paneles de madera.


					En la época de Arquelao I de Macedonia (413-399 a. C.), se le pidió que pintara una tabla con la representación de la diosa Artemisa que se conservó en Éfeso, donde se sentía especial devoción por esta diosa y aunque este panel ya no existe, estuvo allí durante muchos años. Su fama se perpetuó a lo largo de la historia y muchos autores como Plinio el Viejo y Boccaccio han hecho alusiones a ella como la siguiente:


					«Abandonó las ocupaciones comunes de las mujeres para dedicarse al arte de su padre.»


				


			


			

				

					3. Helena de Egipto


					[image: ] ca. 300 a. C.
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					[image: ] Obra perdida con posible reproducción


					#Naturalismo
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					Fue una pintora que aprendió el oficio de su padre, Timón de Egipto, quien también era artista. Helena trabajó en el período helenístico posterior al año 323 a. C. Plinio el Viejo escribe que Helena realizó la famosa pintura naturalista de La batalla de Issos, una escena del año 333 a. C. donde Alejandro Magno derrota al gobernante, Darío III de Persia, en el sur de Asia Menor. (Es necesaria una investigación por la disputada atribución de esta importante obra).


					Se dice que lo pintó cuando estaba en la cúspide de su carrera y que, durante el reinado del emperador Vespasiano (69 d. C.-79 d. C.), el cuadro se exhibió en el Templo de la Paz o Foro Vespasiano, en Roma. En 1831, apareció en la Casa del Fauno en Pompeya su copia en un gran mosaico. Negada a Helena por razones de género, dicha obra se atribuye al pintor Filoxeno de Eretria porque, a día de hoy, no hay documentado ningún otro mosaico de este período de la historia que sepamos que haya sido realizado por alguna otra mujer.


				


			


			

				

					4. Anaxandra


					[image: ] ca. 220 a. C.
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					Hija y discípula de Nealkes, un pintor de escenas mitológicas y de género. Fue mencionada por el teólogo cristiano del siglo II, Clemente de Alejandría (ca. 150-ca. 215), en una sección de su Stromateis (Misceláneas) titulada «Las mujeres son tan capaces como los hombres de la perfección». Cita como fuente un trabajo perdido del helenista Dídimo de Alejandría (siglo I a. C.). Anaxandra pintó, como su padre, escenas mitológicas y de género con un estilo naturalista idealizado. El arte contemporáneo la recuperó incluyendo su nombre en la instalación The dinner party (1979), de la artista Judy Chicago, junto al de otras 1.038 mujeres.


				


			


			

				

					5. Irene


					«Eirene»


					[image: ] ca. 200 a. C.
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					#Naturalismo
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					Pintora de retratos, a la hija y discípula del pintor Cratino se le atribuyen algunas obras que parecen provenir de otra pintora griega del siglo I d. C., conocida como Calipso. Plinio el Viejo afirma que su obra más importante fue la representación de una mujer que podría ser Proserpina, el personaje mitológico, pero existe la posibilidad de que fuera su propio retrato. Lo que se sabe es que pintó a Alcístenes, madre del estratego Demóstenes, una bailarina muy conocida en la época. También retrató al gladiador Teodoro, la figura de una joven que estuvo albergada en Eleusis y a Calipso. En el Renacimiento, el humanista Boccaccio la incluyó en su obra de 1374 De claris mulieribus (Sobre mujeres ilustres), lo que demuestra su trascendencia durante siglos.


				


			


			

				

					6. Marcia Severa de Cícico


					También conocida como Iaia de Cízico


					[image: ] ca. 116 a. C.-27 a. C.
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					Artista multidisciplinar muy apreciada en su época que, según nos cuenta Plinio el Viejo, destacó por su enorme habilidad artística, que le hizo vender su obra a precios mucho más altos que otros pintores. Marcia Severa nació en Cícico, ciudad griega de la Propóntide. Fue una pintora famosa sobre tabla y grabadora sobre marfil especializada en retratos femeninos y se dice que se mantuvo soltera y se mudó a la ciudad de Roma para poder llevar a cabo sus creaciones artísticas.


					Realizaba obras propias en diferentes disciplinas artísticas como la escultura y la pintura, manejando con gran dominio la encáustica y el fresco. De hecho, trabajaba con tanta velocidad que sus competidores masculinos, Sopolis y Dionysius, jamás llegaron a alcanzarla. Esto le permitió ganar más dinero y mejor estatus. Giovanni Boccaccio (1313-1375) se refiere a ella como Marcia Varronis, en su De mulieribus claris, y destaca su habilidad con el pincel y el buril y su «sensibilidad moral única».


					La filósofa protofeminista Christine de Pizan (1364-ca. 1430) también la menciona en su libro La ciudad de las damas. Entre sus obras conservadas en Nápoles se describen una tabla grande, el retrato de una anciana y un autorretrato tomado con la ayuda de un espejo, siendo este último el primero de una mujer artista del que tengamos constancia en la historia de la humanidad.


				


			


			

				

					7. Calipso


					«Calypso»


					[image: ] Siglo I d. C.
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					#Naturalismo
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					Se cree que tuvo un gran potencial como pintora de la Antigüedad griega, como así afirma Plinio el Viejo: «Calipso pintó un viejo y un embajador, llamado Teodoro». Además, el último escribe en su libro Historia natural que esta artista se negó en rotundo a depender de nadie como pintora y defendió activamente su autonomía, aunque, desgraciadamente, es muy poco probable que lo consiguiera. En otra cita aparece como una esclava en Lukian. En los textos de Plinio el Viejo, donde se detalla rigurosamente a cada artista, de ella dice:


					«Ella es únicamente Calipso, sola, huérfana… Su nombre no es el de una mujer libre.»


				


			


			

				

					8. Olympia
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					Pintora griega de la que solamente se sabe que fue maestra de un discípulo llamado Autobulo. De esta forma, entendemos que fue una mujer reconocida y de gran prestigio, ya que el concepto de «maestro» es aplicado a grandes figuras del arte en la cultura griega. Plinio el Viejo manifiesta lo siguiente sobre Olympia:


					«Toda su felicidad era pintar para el público.»


				


			


		


	

		

			

				CAPÍTULO 2

				EDAD MEDIA

				Del siglo V al siglo XV

			


			La Edad Media es una época que se suele acotar entre los siglos V y XV. Durante todo este tiempo, la densidad de población bajó muchísimo y es muy curioso destacar, a pesar de este hecho, la cantidad de mujeres dedicadas al arte que fueron reconocidas por ello, ya que es bastante considerable.


			El medievo fue un período en el que la creación artística estaba al servicio de Dios y, por tanto, la fama y el reconocimiento del creador no tenían ningún sentido. Por este motivo, a la mayoría de obras producidas durante estos diez siglos a menudo les falta la firma de autoría. No obstante, si bien no es una época en la que abunden las atribuciones, sí que tenemos constancia del talento de muchas de las artistas, bien porque ellas mismas decidieran dejar testimonio de sus autorías a pesar de lo establecido, bien porque sus coetáneos valorasen su portentosa labor artística dejándolo por escrito.


			También es necesario resaltar la existencia de los llamados «monasterios dúplices», conocidos como dobles o cohospitae, que son comunidades mixtas de monjes y monjas. Posiblemente, estos empiezan a juntarse para protegerse mutuamente. Además, de esta forma, las monjas podían recibir los sacramentos y asistir a oficios reservados a los sacerdotes masculinos.


			Estos monasterios mixtos estaban dirigidos por una misma autoridad, ya fuera un abad o una abadesa, pero los monjes y las monjas vivían claramente separados. Aun así, ambas comunidades compartían la tierra, los recursos, los ingresos, la iglesia y el scriptorium, el lugar reservado para la copia y la iluminación de manuscritos. Debió de ser en este último lugar donde comenzaron a pintar nuestras protagonistas de la Edad Media: las monjas iluminadoras.


			

				

					9. Abadesa Hitda de Meschede
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					Fue monja, abadesa e iluminadora de manuscritos y perteneció a una importante tradición de mujeres que se dedicaron a la producción de miniaturas de códices. Se trata de la primera mujer cuya actividad está documentada que se autorretrata en un códice. Fue abadesa de la fundación monástica femenina de Meschede, cerca de Colonia, al noroeste de Alemania, con lazos con la Casa Real de Alemania y con las familias gobernantes. Hitda pertenecía a un círculo de nobles y reales benefactores de fundaciones religiosas mujeres que se formaron alrededor de las hijas y sobrinas de esos gobernantes. Las mujeres que dirigían estas instituciones eran muy conscientes y protectoras de su condición y sus libertades.


					En torno al año 1020, ilustró uno de los evangeliarios más conocidos de Colonia, los Evangelios de la abadesa Hitda de Meschede o Codex Hitda, que actualmente se conserva en la Biblioteca Estatal de Hesse, Darmstadt. El Codex Hitda es un libro litúrgico en el que se comentan pasajes de los cuatro evangelios, una obra compuesta por 58 miniaturas que narran un amplio ciclo de escenas del Nuevo Testamento, donde se autorretrata como una figura importante ofreciendo su evangelio a la santa patrona de su orden, santa Walburga.


					El arte de Hitda destaca por su originalidad en el tratamiento del color y la expresión de estilo ilusionista, inspirado en los modelos helenísticos transmitidos a través de las culturas carolingia y bizantina. Es el único libro iluminado que se conserva que exhibe la vida de Cristo de la escuela de Colonia del período del Renacimiento otoniano.


				


			


			

				

					10. Ende


					También conocida como En


					[image: ] Finales del siglo X


					[image: ] Reino de León, España


					[image: ] Archivo de la catedral de Girona (España)


					#IluminaciónDeManuscritos
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					Ende fue una monja iluminadora de manuscritos y miniaturista leonesa, además de ser la primera pintora e ilustradora en la península ibérica y de Europa a la que podemos poner nombre y de la que se tiene registro por haber sido la primera mujer que se «atrevió» a firmar un documento artístico de tal nivel. Seguramente estuvo en el monasterio dúplice de San Salvador de Tábara, en el Reino de León, destruido por Almanzor en el año 988. En el año 968, Ende trabajó junto con el pintor y calígrafo Maguis, su discípulo Emeterio y Senior, en la copia del códice manuscrito conocido como Beato de Tábara.


					Más tarde trabajó en el códice manuscrito conocido como Beato de Gerona, conservado en la catedral de Santa María de Gerona desde el año 1078. La obra fue encargada por el abad Domingo y fue finalizada en el año 975. Beato de Gerona está escrito a dos columnas en letra visigótica, con 284 folios y 114 miniaturas de estilo mozárabe realizadas bajo la dirección de Ende, en colaboración, una vez más, con el copista Senior y con el presbítero Emeterio, y así lo firmó: «Ende pintrix et Dei adiutrix» («Ende pintó y colaboró»). Esta frase convirtió a Ende en la primera mujer en firmar una miniatura en Europa. Beato de Gerona presenta ricas decoraciones policromadas bizantinas, persas e islámicas de gran naturalismo que buscan el volumen con los pliegues de las telas. La obra de Ende ha sido elogiada por su gran calidad y por ser una antecesora del arte románico.


					John Williams, el mayor experto sobre la miniatura española, afirma que Ende no fue una monja, sino una mujer noble que decidió dedicarse al códice no solo como artista, sino también como patrocinadora.


					En pintrix (o Ende pintrix) et Dei adiutrix.
 En (o Ende) pintora y ayudante de Dios.


				


			


			

				

					11. Abadesa Uta de Niedermünster [image: ]


					[image: ] 1002-Ratisbona, 1025


					[image: ] Alemania


					[image: ] Biblioteca Estatal de Baviera (Múnich, Alemania)


					#IluminaciónDeManuscritos
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					Iluminó un evangelio que fue descrito por el historiador del arte alemán Georg Swarzenski (1876-1957) como «quizás, el manuscrito occidental iluminado más importante de su época». Este Evangeliario de la abadesa Uta de Niedermünster, de estilo lineal, refleja el momento de plena madurez del arte bávaro otoniano. Su calidad reside, sobre todo, en el discurso sutilmente articulado entre el texto y las miniaturas que lo acompañan. Atribuido al poeta y erudito Hartwig, monje de la abadía de San Emerano, contemporáneo de la abadesa Uta, el manuscrito se escribió en el scriptorium del convento de Niedermünster, en Ratisbona, y fue trasladado a Múnich en 1811. Su estuche, que data de la misma época que el códice, está realizado en oro, esmalte y filigrana.


					Cada vez que veas este símbolo [image: ] significa que es una pintora añadida


				


			


			

				

					12. Diemudis


					También conocida como Diemud o Diemoth, que significa «humildad» o «modestia» en alemán medieval


					[image: ] ca. 1057-30 de marzo de 1130


					[image: ] Wessobrunn, Alemania


					[image: ] Biblioteca Estatal de Baviera: Misal alemán del siglo XII
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					Fue monja de clausura en la abadía de Wessobrunn de la alta Baviera, en Alemania. Dedicó 55 años de su vida a la iluminación de textos religiosos entre 1075 y 1130. Trabajó en 45 manuscritos y, por su caligrafía excepcionalmente bella, fue llamada «la bella escritora».


					Lo poco que sabemos de su vida privada es gracias a un biógrafo del siglo XVI, que la embelleció hasta convertirla casi en leyenda. Parece ser que nació en el seno de una noble familia bávara. Educada en un instituto eclesiástico, aprendió latín y caligrafía, disciplinas en las que demostró gran maestría. Ingresó en la abadía de Wessobrunn como escriba profesional, tras una extensa carrera caligráfica. Allí se encerró en una celda, donde pasó el resto de su vida orando y transcribiendo valiosos libros como la Biblia, Moralia, algunas obras de san Gregorio, siete de san Agustín, cuatro de san Jerónimo, dos de Orígenes y unas quince obras litúrgicas. Algunos de sus manuscritos se conservan en la Biblioteca Estatal de Baviera.


					En dicha institución, se conserva un misal en el que aparece un autorretrato en la letra capitular «S».


					Enterrada en la basílica de Nuestra Señora de Wessobrunn, sus restos se trasladaron a la iglesia abacial de San Pedro en el año 1709. Aunque se la llamó «bendita», nunca recibió veneración pública ni beatificación formal.


				


			


			

				

					13. Hildegarda de Bingen


					Fue como Leonardo da Vinci, pero 350 años antes


					[image: ] 6 de septiembre de 1098-17 de septiembre de 1179


					[image: ] Rhein y Bermersheim, Sacro Imperio Romano Germánico


					Actual Alemania


					[image: ] Biblioteca Estatal de Wiesbaden (Alemania)


					#IluminaciónDeManuscritos
 #ReconocidaEnVida
 #OlvidadaTrasLaMuerte


					«La Sibila del Rin»


				


				

					Fue una de las mujeres más alucinantes, polifacéticas e influyentes de la historia de Europa occidental en la Baja Edad Media. Abadesa, mística, profetisa, teóloga, médica, compositora, escritora y dibujante, se la considera la madre de la historia natural. Se carteó y se relacionó con papas, cardenales, obispos, abades, monjas, monjes, emperadores, reyes y gente del pueblo que acudía a ella en busca de consejo o arbitraje de contiendas.


					En 1150, fundó el monasterio benedictino de Rupertsberg. Su producción cultural es amplísima y diversa, incluyendo escritos sobre teología, cosmología, antropología, medicina, música, etc. Destacan las miniaturas ricas en colores y detalles, que realizó para iluminar el Códice de Wiesbaden, un compendio de sus principales trabajos, ilustrado con 35 miniaturas de gran riqueza artística. Algunas de ellas reflejan las visiones de la santa o escenas de la vida cotidiana del monasterio. Otras tienen carácter diagramático, con predominio de círculos y cuadrados. Ahora bien, todas son de una gran calidad artística.
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						Macrocosmos de los vientos, Microcosmos de los Humores (Liber Divinorum Operum), en Libro de las Obras Divinas, Parte 1, Visión 3, gouache sobre pergamino.


						foto © Fine Art Images / Album


					


				


				¿No te recuerda al «Hombre de Vitruvio»?


			


			

				

					14. Herrada de Landsberg


					¡La 1.ª enciclopedista!


					[image: ] 1130-25 de julio de 1195


					[image: ] Alsacia, Francia-Hohenburg, Alemania


					[image: ] Hortus deliciarum


					Obra quemada en 1870, se encuentra en reconstrucción


					#IluminaciónDeManuscritos
 #ReconocidaEnVida
 #OlvidadaTrasLaMuerte
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					Nació en el castillo de Landsberg, en el Bajo Rin. De familia noble alsaciana, tomó los hábitos muy joven en la abadía de Hohenburg, en los montes Vosgos. Allí recibió la mejor educación que podían recibir por aquel entonces las mujeres y trabajó en la reconstrucción del monasterio.


					En 1165, se encontraba en el convento de Mont Sainte-Odile y allí comenzó a escribir en latín y alemán y a ilustrar un compendio de todo el conocimiento de su época, desde la teología hasta la literatura, pasando por la filosofía o la música. La obra contenía textos, poemas, canciones, partituras y 336 ilustraciones. Herrada tardó veinte años en realizar esta enciclopedia pictórica que se llamaría Hortus deliciarum (El jardín de los deleites), para que sirviera en términos pedagógicos a las jóvenes novatas del convento. Además de eso, el Hortus deliciarum sería la primera enciclopedia escrita e iluminada por una mujer y terminó siendo uno de los manuscritos iluminados más célebres de su época gracias a lo completa que es la obra y, en concreto, a la técnica tan imaginativa y extraña de sus ilustraciones. Herrada escribió lo siguiente:


					«Hago de su conocimiento santidad, que, como una pequeña abeja inspirada por Dios, coseché de diferentes flores de las Sagradas Escrituras y textos filosóficos este libro, a lo que llamé Hortus deliciarum y lo he compilado en honra y alabanza de Cristo y de la Iglesia y en vuestro nombre y amor, como única y doce colmena.»


				


			


			

				

					15. Agnes de Meissen


					Abadesa de Quedlinburg Agnes II


					[image: ] Meissen, 1139-Quedlinburg, 21 de enero de 1203


					[image: ] Meissen y Quedlinburg, Alemania


					[image: ] Imágenes no encontradas
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					Agnes nació en el seno de una familia de aristócratas de la Casa de Wettin. Desde 1184, reinó como princesa abadesa de la abadía de Quedlinburg hasta su muerte. Durante este período trabajó junto con otras monjas realizando grandes tapices que hoy son indispensables para el estudio de la industria artística de la época. Su obra maestra fue un tapiz destinado a ser enviado al papa. Se trata de la pieza mejor conservada del textil románico. Además, también iluminó libros para el Servicio Divino. Fue iluminadora de manuscritos y mecenas de arte. Agnes es una de las mujeres destacadas en la instalación de Judy Chicago The dinner party (1979), representada como uno de los 999 nombres de mujeres míticas e históricas.


				


			


			

				

					16. Ermengarda de Lamspringe


					[image: ] Siglo XII


					[image: ] Lamspringe, Alemania


					[image: ] Obra perdida
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					Ermengarda fue monja en el convento de San Adriano en Lamspringe (Alemania). Sabemos que fue miniaturista y escribía, pero, por ahora, no tenemos más información sobre su vida personal o artística.


					Esta mujer se merece que la investigues. Anota lo que encuentres


				


			


			

				

					17. Guda de Weissfauen


					[image: ] Siglo XII


					[image: ] Weissfauen y Fráncfort, Alemania


					[image: ] Biblioteca de la Universidad de Fráncfort (Alemania)
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				Amamos a esta mujer


				

					Fue monja del convento de Weissfauen, en Fráncfort, donde se dedicaba a la copia e iluminación de manuscritos. No tenemos muchos más datos sobre su vida personal, tampoco más obras, pero al ilustrar el homiliario de San Bartolomé, actualmente conservado en la Biblioteca Nacional de Alemania, en su sede de Fráncfort del Meno, tuvo la maravillosa idea de incluir su autorretrato y su firma en una de las letras capitulares, la «G». Este hecho la convierte en una de las primeras mujeres en crear un autorretrato firmado en el mundo occidental. Además, lo hizo con una firma bastante sorprendente que dice así:


					«Guda peccatrix mulier scripsit et pinxit hunc librum»
 («Guda, mujer pecadora, escribió y pintó este libro»)


					Considerada una de las primeras mujeres que se autorretrataron y firmaron su obra en el mundo occidental


				


			


			

				

					18. Claricia


					¡Qué maja Claricia!


					[image: ] Finales del siglo XII-principios del siglo XIII


					[image: ] Alemania


					[image: ] Museo de Arte Walters (Baltimore, EE. UU.)
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					Fue una novicia que, junto a las monjas benedictinas, dedicó parte de su vida a ilustrar libros en la abadía de los Santos Ulrico y Afra de Augsburgo. Aunque el calendario y el salterio en sí mismos se remontan a finales del siglo XII o comienzos del XIII, se añadieron varios textos y oraciones a mediados del siglo XIII. Lo más llamativo del manuscrito son sus iluminaciones, que incluyen un ciclo de miniaturas preliminar, miniaturas a toda página e iniciales historiadas. Si bien todas pertenecen al estilo románico, varían mucho en calidad y técnica: parecen ser la obra de tres o cuatro artistas diferentes. En uno de los salterios en los que trabajó, se autorretrató y firmó dentro de una letra capitular (una «Q»). Este toma el nombre de Claricia por aquel autorretrato firmado. Se ha sugerido que la imagen representa a una artista novata que firmó su obra, pero existen muchas teorías, ninguna de las cuales se ha confirmado.


				


			


			

				

					19. Gisela von Kerssenbrock


					[image: ] ?-1300


					[image: ] Rulle, Alemania


					[image: ] Museo Diocesano de Osnabrück (Alemania)
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					Gisela fue monja del convento cisterciense de Rulle, en Alemania. Además de ser directora de coro, trabajó escribiendo e ilustrando manuscritos. Se le atribuye la creación del manuscrito conocido como Codex Gisle o Gradual de Gisela von Kerssenbrock, realizado para su convento y que contiene 52 iniciales historiadas de las cuales dos de ellas incluyen posibles autorretratos de Gisela. Esta inscripción fue añadida tras la muerte de Gisela, en una carta del siglo XIV:


					«La venerable y devota virgen Gisela von Kerssenbrock escribió, iluminó, anotó, paginó y decoró con letras doradas y hermosas este extraordinario libro en su propia memoria, en el año del Señor 1300. Que su alma descanse en paz. Amén.»


				


			


			

				

					20. Elisabeth de Wittelsbach


					[image: ] 23 de abril de 1258-8 de agosto de 1314


					[image: ] Seligenthal, Alemania


					[image: ] Obra perdida
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					De Elisabeth sabemos que ingresó como monja en el monasterio cisterciense de Seligenthal, del que tomó su nombre. Conocemos los datos de su árbol familiar, pero no conservamos más datos sobre su vida y su estilo pictórico. Era hija del duque Enrique de Wittelsbach (1235-1290) e Isabel de Hungría (1236-1305) y tuvo nueve hermanos: Agnes (1254-1315), monja en la abadía de Seligenthal, Agnes de Wittelsbach (1255-1260), Otto III (1261-1312), Sofía de Wittelsbach (ca. 1264-1282), Heinrich (1262-1280), Katharina (1267-1310), Ludwig III (1269-1296) que murió soltero y sin hijos y por último Stephan I (1271-1310).


					Conocida como Elisabeth de Seligenthal


				


			


			

				

					21. Guan Daosheng[image: ]


					Nombre artístico: Lady Guan


					[image: ] 1262-29 de mayo de 1319


					[image: ] Wuxing, provincia de Zhejiang-Linqing, provincia de Shandong. China Central


					[image: ] Museo Nacional del Palacio (Taipéi, China): Arboledas de bambú en la niebla y la lluvia (1308) Bambú y piedra


					#Calígrafía
 #PinturasSobreBambú
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					Considerada la más grande pintora y calígrafa china, se casó en 1289 con el renombrado artista Zhao Mengfu (1254-1322). Se cree que ella y su esposo crearon juntos varias obras y, aunque Guan dio a luz a cuatro hijos, rápidamente igualó e incluso superó el nivel artístico de su marido. También su hijo Zhao Yong fue un gran calígrafo, y fue tal la fama de los tres que el emperador Renzong predijo:


					«Las generaciones posteriores pueden saber que mi reinado no solo tuvo una experta calígrafa, sino toda una familia capaz de caligrafía, lo cual es una circunstancia extraordinaria.»


					Activa durante la dinastía Yuan, produjo además de obras de caligrafía muy elogiadas, pinturas de paisajes, pájaros, flores de ciruelo, orquídeas, rocas y figuras budistas pintadas en el estilo tradicional Song, pero también se aventuró a crear importantes obras representando el bambú. El bambú era claramente una reserva masculina, los filósofos y poetas creían que la planta simbolizaba «el caballero perfecto», pues encarnaba virtudes como la fuerza y la flexibilidad. En una pintura realizada en 1310, Guan escribió:


					«Jugar con el pincel y la tinta es algo masculino, sin embargo, hice esta pintura. ¿Acaso dirá alguien que he transgredido? Qué despreciable; qué despreciable.»


					Su gran dominio del arte de la tinta negra monocromática (mozhu) dio lugar a su tratado El bambú en monocromo, que se sigue considerando un relato clásico de la filosofía y la técnica artísticas. Su mayor contribución al género de la pintura de bambú fue pintarlo como parte de un paisaje y no como ramas aisladas, algo que fue de gran inspiración para futuros artistas. Pintó bambú a lo largo de los cursos de agua, lo que para algunos historiadores representa crear asociaciones femeninas a la imagen de la planta. Según algunos críticos, su obra Arboledas de bambú en la niebla y la lluvia, de 1308, es una de las obras maestras supremas del arte tradicional chino.


					El emperador encargó a Guan que copiara el famoso «Clásico de mil caracteres», poema chino utilizado como manual para enseñar caracteres chinos a los niños. En 1318 el emperador la nombró Wei Kuo fu-jen (dama del Principado de Wei), un título que le dio a la artista una posición aproximada a la de un señor feudal. Algunas de sus obras formaron parte de la colección de los archivos imperiales. Tras su muerte, acaecida en 1319, Guan Daosheng entró en el panteón de los más grandes maestros artísticos de China, la única mujer en esta élite cultural.


				


			


			

				

					22. Teresa Dieç


					También Teresa Díez


					[image: ] 1315-1350


					[image: ] Zamora, España


					[image: ] Monasterio de Santa Clara, iglesia de La Hiniesta y colegiata e iglesia de San Pedro (Zamora, España)


					#PinturaAlFresco
 #GóticoLineal
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					Nos faltan datos documentales de Teresa Dieç, pero se cree que pudo haber sido monja del monasterio de Santa Clara, en Toro (Zamora). Allí se descubrieron unas pinturas murales al fresco que en 1955 se pensó hechas por las manos de Teresa, porque aparecen con la firma «Teresa Dieç me fecit» («Teresa Dieç me hizo»). Los frescos representan escenas de la Epifanía de Jesucristo, el Bautismo y su aparición resucitando a María Magdalena junto a santa Marta. Están rodeadas de cenefas con viñetas explicativas por medio de frases narrativas.


					Algunos especialistas consideran que Teresa Dieç no realizó las pinturas, sino que fue su promotora. Sin embargo, en los murales hay un claro predominio de figuras de mujeres a las que dedicó gran parte de su obra. Las santas a las que pintó destacaron por ser mucho más que figuras religiosas, como santa Catalina de Alejandría, considerada la patrona de los filósofos. Además de estos frescos, se le atribuyen unos murales de la iglesia de La Hiniesta y trabajos en la colegiata y la iglesia de San Pedro, en Zamora. Seguramente, Teresa Dieç conoció los trabajos de Antón Sánchez de Segovia y otros maestros anónimos que pintaron en la catedral vieja de Salamanca.


					Primera pintora al fresco de la que tenemos noticia


				


			


			

				

					23. Jeanne Montbaston[image: ]


					[image: ] Activa entre 1325 y 1368


					[image: ] Francia


					[image: ] Biblioteca Nacional de Francia


					[image: ] Biblioteca Nacional de España


					[image: ] Museo de Arte Walters en Baltimore (EE. UU.)
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					Tanto Jeanne Montbaston como su esposo Richard fueron iluminadores que vivieron en la desaparecida calle Neuve-Notre-Dame, enfrente de la catedral de París, al menos entre 1338 y 1353. Al morir Richard, Jeanne tuvo que realizar el juramento al que estaban obligados los artesanos del libro parisinos para poder ejercer su oficio en la ciudad. En él, Jeanne se describe como «illuminatrix libri jurata universitatis» (iluminadora jurada de libros para la universidad). No sabemos en qué año falleció la artista, pero en una lista de libreros de la universidad de 1368 su nombre ya no aparece.


					El matrimonio iluminó 53 manuscritos entre los que destacan 19 copias del Roman de la Rose. Cinco de ellas están iluminadas exclusivamente por Jeanne, y no deja de ser curioso que fuera esta la obra en la que más trabajó, ya que se trata de una poema profundamente misógino, origen de la llamada querelle des femmes, momento álgido del movimiento protofeminista medieval. En una de las ilustraciones, la artista se autorretrata sentada en su atril, y en otra, aparece una monja cosechando falos de un árbol y un monje y una monja abrazándose. Aunque la aparición de un falo puede parecer extraña, este motivo iconográfico fue bastante popular en el mundo medieval tardío, y la imagen tenía connotaciones de fertilidad.


					Del Roman de la Rose se siguieron realizando manuscritos a lo largo del tiempo, de los que se conservan más de trescientos, una de las cifras más altas para una obra secular. Muchos de ellos contienen unas pocas ilustraciones, e incluso algunos carecen de ellas, pero el conservado en la Biblioteca Británica, datado alrededor de 1500, contiene 92 miniaturas de alta calidad. En la Biblioteca Nacional de España se conserva uno de los cinco ejemplares del Roman de la Rose iluminados por Jeanne Montbaston, ilustrado con 35 miniaturas, además de otros dos importantes manuscritos iluminados de este poema.


				


			


			

				

					24. Bourgot Le Noir


					[image: ] Activa entre 1350 y 1380
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					[image: ] The Met Cloisters (Nueva York, EE. UU.)


					[image: ] Biblioteca Británica (Londres, Inglaterra)
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					Formada artísticamente en el taller de su padre, el famoso iluminador de manuscritos Jean Le Noir, padre e hija colaboraron en la realización de obras como Libro de horas de Yolanda de Flandes y Salterio y libro de horas de Bonne de Luxemburgo. Como recompensa por sus servicios, les concedieron en 1358 una casa en París.


					Además de trabajar para la Casa de Valois, también lo hicieron durante la década de 1370 para el duque de Berry, el cual los tenía en gran estima. La importancia de la pintura de Bourgot queda patente en la documentación de la época, ya que su nombre aparece al mismo nivel que el de su padre.


					Tiene que haber algo en Francia


				


			


			

				

					25. Margaretha van Eyck[image: ]


					[image: ] ca. 1370-Maaseik, ?


					[image: ] Bélgica


					[image: ] Obra no encontrada


					#PinturaFlamenca
 #ALaSombraDeSusHermanos
 #OcultaEnElTallerFamiliar
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					Activa en las décadas de 1420 y 1430, Margaretha fue hermana de los artistas Hubert, Lambert y Jan van Eyck (ca. 1390-1441). Los cuatro hermanos supuestamente originaron el proceso de pintura al óleo con un barniz de secado y destacaron entre los fundadores de la escuela flamenca de pintura. Como su famoso hermano Jan van Eyck contrajo matrimonio en torno a 1432 con una dama también llamada Margaretha y a la que le dedicó un retrato muy conocido, es muy habitual que haya confusión entre las dos mujeres, hermana y cuñada, de las que, por otro lado, poco se sabe. En ambos casos, son figuras vinculadas a la formación familiar en talleres de pintores. Y aunque no se conoce ninguna de las obras de Margaretha van Eyck, parece que fue una pintora muy hábil que a su muerte fue enterrada en la catedral de Gante, junto con su hermano Hubert.


				


			


		


	

		

			

				CAPÍTULO 3

				EDAD MODERNA Y QUATTROCENTO ITALIANO
 SIGLO XV

			


			El siglo XV tiene especial importancia, porque supone un punto de división en el eje temporal de la historia y la historia del arte, al corresponder con el final de la Edad Media y dar inicio a la Edad Moderna. Fue un tiempo decisivo en la expansión europea a través de la economía, la sociedad, la política, la técnica, la guerra, la religión y la cultura.


			Los años que van desde 1400 hasta 1500 estuvieron repletos de cambios históricos que aceleraron el surgimiento del Estado moderno: la economía-mundo, la revolución científica, la expansión transoceánica y los avances en materia de arte (en concreto, en Italia, donde inicia el famoso Renacimiento con su primer gran período conocido como el Quattrocento). La Edad Media llegaba paulatinamente a su fin y entraba un siglo lleno de acontecimientos muy relevantes que van desde el descubrimiento de América y de la imprenta hasta la desaparición del anonimato de l@s artistas, que además supondrá un punto clave para el arte occidental.


			En esta época, entró con fuerza una nueva concepción del ser humano conocida como «humanismo», que, por un lado, desplaza la figura de Dios como orden y medida de todas las cosas y, por otro, revaloriza la cultura de la Antigüedad clásica, la cual coloca a la figura humana como tema central de la inmensa mayoría de las obras de arte. En este momento, artistas e intelectuales comienzan a imitar la estética clásica con la naturaleza como maestra, estudiando y analizando en profundidad algunos parámetros como la anatomía, la proporción, la perspectiva o la botánica.


			Además, se trata de una época muy importante para el desarrollo del capitalismo europeo, en la que grandes familias, como los Médici de Florencia, desarrollaron el comercio internacional que trajo consigo un enorme aumento de la riqueza, una nueva opulencia en los materiales y, por consiguiente, el gusto por el arte. Fue entonces cuando l@s artistas dejaron de usar pintura hechas con huevo o temple para crear con pinturas hechas con aceite. Esta técnica se venía usando desde hacía siglos, pero no fue hasta el siglo XV que se popularizó ampliamente, primero en el norte de Europa, en los Países Bajos, y luego en el sur.


			El oficio de artista también sufrió un considerable cambio, ya que estos pasaron de verse como una masa de gente que se dedicaba a la artesanía de manera anónima a ser personalidades individuales con nombres y apellidos que destacaban y competían por los mejores encargos. Empezaron a formar parte del personal de corte y se convirtieron en figuras de éxito en el mercado libre del arte, que poco a poco incluía otros temas aparte del religioso.


			Durante este siglo, la mayoría de mujeres que se dedicaron al arte de la pintura pasaron desapercibidas, pero muchas otras alcanzaron un importantísimo reconocimiento al trabajar para grandes reyes y personalidades destacadas de la época. Algunas superaron a sus maestros y alcanzaron la fama más allá de sus fronteras.


			

				

					26. Anastasia[image: ]


					[image: ] Activa en París ca. 1400


					[image: ] Francia


					[image: ] Biblioteca Británica: El libro de la ciudad de las damas (1405)


					[image: ] Biblioteca Nacional de Francia


					#IluminaciónDeManuscritos
 #Vignetura
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					Sabemos de Anastasia gracias a la escritora feminista medieval Christine de Pizan (1364-ca. 1430) en su obra titulada El libro de la ciudad de las damas de 1405, del que se conservan 26 manuscritos. Coetánea de Pizan, Anastasia fue una iluminadora de manuscritos especializada en la «vignetura», es decir, en los bordes decorativos que estaban cada vez más de moda en la época, y en los fondos de paisaje. De ella solo conocemos los elogios que le dedica Pizan:


					«Anastasia es tan bien considerada que se le confía la responsabilidad determinar incluso el más caro e inestimable de los libros. Sé todo esto por mi propia experiencia, ya que ella ha hecho un trabajo para mí que se ha clasificado entre las mejores creaciones de los más grandes maestros […] es tan erudita y hábil en la pintura de bordes manuscritos y fondos en miniatura, que no se puede encontrar un artesano en toda la ciudad de París, donde se encuentran los mejores del mundo, que pueda superarla, ni que pueda pintar flores y detalles tan delicadamente como ella, ni cuya obra es más apreciada, por muy rico o precioso que sea el libro. La gente no puede dejar de hablar de ella.»


					La mayoría de los manuscritos se producían en talleres comerciales donde muchos de los artistas eran mujeres. La escuela de París era el principal centro de iluminación en este período y las obras parisinas se distribuyeron ampliamente por toda Europa.


				


			


			

				

					27. Kunigunda Haller


					Conocida como Kunigunda de Núremberg


					[image: ] ca. 1400–1497


					[image: ] Núremberg, Alemania


					[image: ] Obra no encontrada


					#IluminaciónDeManuscritos
 #Miniaturas
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					Fue monja y abadesa en el convento dominicano de Santa Catalina en Núremberg, donde se dedicó a copiar e iluminar textos sagrados con miniaturas. A partir de 1476 introdujo la influencia de la reforma del Katharinenkloster en los conventos de Núremberg.


				


			


			

				

					28. Onorata Rodiani


					También conocida como la pintora guerrera


					[image: ] ca. 1403-16 de agosto de 1452 (enterrada el día 20)


					[image: ] Castelleone, Cremona, Italia


					[image: ] Casa de don Ludovico Mondini y estancias de Fondulo en el Palacio Galeotti Vertua (Castelleone)


					#PinturaReligiosa


				


				

					[image: ]

				


				

					La historia de Onorata Rodiani transita entre la realidad y la leyenda, pero se la considera una afamada pintora guerrera. Posiblemente fue la hija o nieta del pintor Mario Rodiani y, gracias a la obra Storia di Cremona de Antonio Campi, sabemos que dedicó su juventud a la pintura. A la edad de diecinueve años fue llamada como dama de compañía de la mujer del señor, Pominia, a quien poco después le preguntaría acerca de la posibilidad de pintar ella misma sus estancias.


					Más tarde, y según relata Clemente Fiammeno en su libro Castelleonea, cioè historia di Castelleone, insigne castello nella diocesi di Cremona sobre la historia de Castelleone de 1590, entre 1420 y 1424, Onorata fue llamada por Cabrino Fondulo (1370-1425), marqués de Castelleone, para hacerse cargo de la decoración pictórica al fresco del Palacio Galeotti Vertua. Parece ser que, mientras llevaba a cabo su trabajo, en el palacio fue agredida sexualmente por un cortesano en un intento de violación, y ella, al defenderse con un cuchillo, mató a su agresor. Temiendo ser enjuiciada y castigada por proteger su honor según la ley de Cremona, huyó de la ciudad en plena noche con vestimentas masculinas.


					«Es mejor vivir honrada fuera de la patria que deshonrada en ella.»


					Se alistó como soldado de caballería en la compañía de Oldrado de Lampugnano y emprendió entonces su carrera como oficial de caballería ocultando su identidad femenina. Durante años, Onorata luchó como oficial en distintas batallas al servicio de Conrado Sforza, hermano del duque de Milán Francesco Sforza. En 1452, cuando Castelleone estaba asediada por los venecianos, Onorata murió defendiendo su ciudad y fue entonces cuando se descubrió que era una mujer. Fue enterrada el 20 de agosto de 1452 en la iglesia parroquial de Castelleone. Según la tradición, momentos antes de morir y tras haber luchado con valentía, pronunció las siguientes palabras:


					«Honrada yo viví, honrada yo muero.»


					Recientemente, se han descubierto los restos de las estancias de Fondulo en el Palacio Galeotti Vertua durante una restauración, y apareció un fresco de una Virgen con el Niño junto a san Sebastián y san Cristóforo que se atribuye a Onorata. También se consideran de su autoría una santa Caterina y los frescos ubicados en casa de don Ludovico Mondini, sacerdote de Castelleone, quien escribió sobre ella en 1880. Sus composiciones muestran una gran madurez, con colores muy sofisticados, una hábil técnica del claroscuro, con rasgos propios de la escuela lombarda.


					La verdadera Mulán


				


			


			

				

					29. Catalina Vigri


					[image: ] 8 de septiembre de 1413 - 9 de marzo de 1463


					[image: ] Bolonia, Italia


					[image: ] Monasterio Corpus Domini (Ferrara, Italia): Cristo en la cruz


					[image: ] Pinacoteca Nacional (Bolonia, Italia): Santa Úrsula y sus hijas


					[image: ] Galería de la Academia de Venecia (Italia): Santa Úrsula


					[image: ] Iglesia de San Juan (Venecia, Italia): Representación de cuatro mártires


					#PinturaReligiosa
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					De familia patricia protegida por los señores de Ferrara, recibió una educación refinada en las siete artes liberales. Aprendió a leer y escribir en latín y también el arte de la pintura en miniatura religiosa, además de estudiar religión y filosofía cristianas. Gracias a la posición privilegiada de su padre en la corte de Nicolás III, Caterina llegó a ser dama de compañía de su hija Margarita hasta el matrimonio de esta con Galeotto Roberto Malatesta, príncipe de Rímini. En 1432, la artista pronunció sus votos en un monasterio de clarisas, en el que llegó a ser la maestra de novicias. Sus superiores, que apoyaron su talento artístico, le montaron un pequeño taller en el convento y desde entonces se dedicó a la pintura en miniatura y a la poesía. Se le atribuyen miniaturas y pinturas que varían en estilo y materiales, por lo que es probable que trabajara en compañía. La más famosa de estas obras es Santa Úrsula y sus compañeras, que se encuentra en la Academia de Venecia.


					A pesar de estar firmada con su nombre, el examen de rayos X realizado en 1941 arrojó dudas sobre su autoría. Catalina de Bolonia, la patrona de los artistas, llegó a ser abadesa del monasterio del Corpus Domini de Ferrara, en 1712. Bajo el papado de Benedicto XIV, fue proclamada santa.


					También conocida como santa Catalina de Bolonia


				


			


			

				

					30. Sun Long[image: ]


					[image: ] Activa entre 1426 y 1436


					[image: ] Piling, actual Changzhou, provincia de Jiangsu


					[image: ] Museo de Palacio, Beijing (China)


					#DinastíaMing
 #Paisaje
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					Fue una pintora paisajista perteneciente a la dinastía Ming temprana (1368-1644). Se desconocen las fechas de su nacimiento y su muerte, pero estuvo activa durante la era Xuande (1399-1435). Además de por sus paisajes, también era conocida por pinturas de ciruelos, langostas y hierba.


					Nombre artístico: «Douchi»


				


			


			

				

					31. Maria Ormani


					[image: ] 1428-ca. 1470


					[image: ] Florencia, Italia


					[image: ] Biblioteca Nacional de Austria (Viena, Austria)


					#IluminaciónDeManuscritos
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					Poco sabemos de su vida. De familia aristocrática toscana, nieta de un líder que apoyaba al papa e hija de un broncista de Siena, posiblemente nació y vivió en Florencia. De jovencita ingresó en el convento de Santa Catarina del Monte ubicado a las afueras de las murallas de Florencia. En este convento, que contaba con una magnífica biblioteca, las monjas copiaban breviarios y manuscritos para los frailes agustinos. Allí fue donde escribió e iluminó en 1453 su obra más notable, Breviarium Calendario de Usum Ordinis S. Agustini, que firmó como:


					«Ancilla Jhesu Christi Maria Ormani, fila scripsit MCDLIII.»


					(Maria Ormani hija y sierva de Dios, escribió esto en 1453.)


					En este breviario se autorretrató, en la página 89, vestida con los hábitos de la Orden Agustina, con la cabeza hacia un lado mirando un borde decorado. Lo importante es que se trata del primer autorretrato fechado de una artista renacentista italiana.


					También conocida como Maria di Ormanno degli Albizzi
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