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El arte y su historia han sido, durante
siglos, narrados desde una perspectiva que privilegia ciertas voces y silencia
otras. Entre esos silencios, los de las mujeres artistas, mecenas y
coleccionistas han sido particularmente ensordecedores. Durante la Baja Edad
Media y la Edad Moderna las mujeres participaron activamente en la creación y
el fomento del arte, dejando un legado que, aunque a menudo postergado a los
márgenes del canon, es fundamental para comprender la evolución del mundo artístico.
El monográfico que aquí presentamos, «Más allá del canon: mujeres artistas,
mecenas y coleccionistas», nace con el propósito de rescatar, visibilizar y
reivindicar la contribución de estas mujeres. No se trata solo de (re)descubrir
nombres olvidados o (re)dibujar genealogías, sino de cuestionar el propio canon
y los mecanismos que han determinado quién merece ser recordado y quién es
condenado al olvido.


La representación de la mujer en el arte
ha sido, en muchos casos, un espacio donde se han reproducido discursos
hegemónicos y estereotipos de género. Un ejemplo clave es el tratamiento visual
de las mujeres indígenas en la iconografía de la Edad Moderna, tema que analiza
Nathaniel Sola Rubio en este monográfico. A partir del estudio de las figuras
de Malinche y Pocahontas, el autor examina cómo la iconografía colonial
construyó un imaginario en el que estas mujeres fueron representadas bajo los
arquetipos de la «colaboracionista», la «intermediaria» o la «civilizada». Su
investigación muestra cómo estas imágenes no fueron neutras, sino que
respondieron a los intereses políticos y culturales de los imperios coloniales,
contribuyendo a legitimar el dominio europeo sobre las poblaciones indígenas.


La sátira también fue utilizada para
construir y subvertir imágenes de la mujer en el arte. Julio Manuel Cubero
Bujalance analiza en su artículo la pintura Dulle Griet (1561) de Pieter
Bruegel el Viejo, una obra que ha sido interpretada como una representación de
la mujer virago, es decir, una mujer que desafía los códigos
tradicionales de feminidad. A través del estudio de los proverbios flamencos y
las tradiciones populares, se analiza cómo Bruegel recurre a la
caricaturización para crear una imagen grotesca de la mujer que saquea el
infierno, desafiando a los demonios en una escena caótica y violenta. La
investigación pone de relieve el papel del arte flamenco como un espacio de
crítica social donde la representación femenina oscilaba entre la burla y la
denuncia.


Si la imagen femenina ha sido una
constante en el arte a lo largo de los siglos, enmarcada en el canon muchas
veces con un tono despectivo, su participación en la producción y promoción artística
ha sido marginada por la historia. Uno de los aspectos más innovadores en los
últimos años ha sido, precisamente, el estudio de las mujeres artistas.
Tradicionalmente, se las ha considerado anomalías dentro de un sistema dominado
por varones, pero investigaciones recientes han demostrado que existieron
espacios donde las mujeres lograron insertarse en el ámbito artístico de manera
más habitual de lo que se creía. Un caso paradigmático es el de Bolonia en la
Edad Moderna, analizado por Jaime Alonso Lorenzo. Este estudio examina cómo
Bolonia se convirtió en una ciudad excepcional para la formación y
consolidación de mujeres artistas, favorecida por la existencia de un ambiente
intelectual en la universidad y en las academias que integró a las mujeres en
sus actividades, un mercado de arte dinámico y una tradición de enseñanza
artística abierta a ellas. A través de la figura de Elisabetta Sirani
(1638-1665), el artículo traza la genealogía de una escuela pictórica que no
solo permitió, sino que promovió la presencia femenina en el arte. Lejos de ser
una anomalía, Sirani representa la culminación de una serie de condiciones que
facilitaron la integración de las mujeres en el sistema artístico boloñés.


Enlazada a la producción se encuentra la
promoción del arte. La materia del patronato femenino viene consolidándose en
los estudios artísticos de las últimas décadas con trabajos producidos dentro y
fuera de las fronteras hispánicas, dando a conocer la importancia de mujeres
procedentes principalmente de la nobleza en el consumo y fomento de obras de
arte. Un ejemplo es Juana Pimentel, viuda del condestable Álvaro de Luna,
estudiada por Lorena da Silva Vargas. Su artículo nos presenta una de las más
importantes labores de promoción artística llevadas a cabo por la condesa: la
dotación de la Capilla de Santiago de la Catedral de Toledo, capilla funeraria
de los Luna y Pimentel. En favor de su panteón, la viuda entrega una serie de
paramentos litúrgicos del más alto estrato, comparables a los ajuares de las
capillas reales y clericales. Más allá de ser una obra pía, veremos que su
acción se presenta como una expresión de poder señorial e instrumento de
construcción de una memoria de honor y prestigio para su linaje.


El coleccionismo y la cultura material han
sido históricamente espacios de poder donde las mujeres han jugado un papel
crucial, aunque no siempre reconocido. Para su estudio, Isabel Escalera
Fernández ha escogido el inventario de joyas de María I de Inglaterra, donde
explora cómo estas piezas no solo cumplían una función decorativa, sino que
eran símbolos de legitimidad dinástica, poder político y devoción religiosa. A
través de un estudio minucioso de las joyas y los retratos de la reina, desentraña
el significado de cada una de estas alhajas en el contexto de la corte Tudor, evidenciando
la importancia de los objetos como vehículos de representación y construcción
de la imagen.


En definitiva, este volumen no solo
ilumina historias y figuras olvidadas, sino que también nos interpela sobre la
forma en que entendemos el arte y su legado. Romper con los silencios impuestos
por el canon no significa solo agregar nombres a la historia, sino repensar sus
estructuras, sus narrativas y sus omisiones. Porque el arte no es solo lo que
se ha contado, sino también todo aquello que aún está por descubrir.
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