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1. INTRODUCCION

Desde siempre me ha interesado saber como una imagen organiza sus elementos
para comunicar. ¢Cémo funciona su estructura?, ;como construye el mensaje?, ¢cuéles
son los actores y factores que intervienen en su realizacion? Se puede considerar que
entender el como y el qué nos dicen las imagenes es una forma de aprender a concebir
el mundo y situarnos en €él. Y mas hoy en dia cuando la sobreexposicion y la saturacion
iconica es todo un hecho capaz de aturdir a cualquiera. Por tanto, se puede y debe
afirmar que vivimos una especie de lconocracia.

Como sabemos, la palabra imagen deriva del latin imago, que a su vez nos remite a
imitari (retrato o reproduccién). El Diccionario de la Real Academia Espafiola
especifica su significado como “figura, representacion, semejanza y apariencia de algo”
y dandole aun mas sentido como ‘“recreacion de la realidad a través de elementos
imaginarios fundados en una intuiciéon o vision del artista que debe ser descifrada”.
Mientras la razén y la palabra se han erigido histéricamente como el origen del
conocimiento y la sabiduria, la imagen ha derivado, en apariencia, como un elemento de
valor inferior que no alcanza niveles de reconocimiento ya que muestra la apariencia
exterior de las cosas a través de la copia o la imitacion, es decir con la mimesis, hoy se
ha invertido esa realidad y la imagen es el nlcleo de la cultura.

En el autorretrato el artista se muestra en la frontera de lo real y lo irreal, el pintor se
ama o se odia, se manifiesta reivindicandose o camuflandose, por lo que se puede decir
que el autorretrato del artista lleva consigo pretensiones singularisimas alejadas de las
aspiraciones del comin de los mortales. El autorretrato contiene simbdlicamente
muchas de las circunstancias y elementos de nuestro mundo fisico y emocional. En el
autorretrato el creador se aventura en un viaje interior, en un ejercicio de introspeccion
del que nos puede hacer complice directo 0 nos convierte en un simple voyeur

Debo de reconocer en estas lineas la debilidad que siento por la pintura: de entre
todas las artes la considero esa actividad capaz de desarrollar lo sublime y que obliga al
observador a buscar esa especificidad que se origina en cada obra. Hecha esta
declaracion de intenciones sefialaré que mi eleccion de una imagen para su analisis
corresponde a un género especifico, el autorretrato, y en particular al Autorretrato como
la Alegoria de la Pintura de Artemisia Gentileschi. Antes de explicar las razones de esta
eleccion, me gustaria hacer una pequefia recapitulacion de las fases, no exentas de
dudas, que segui a la hora de tomarla.

La primera opcion que barajé fue la de analizar un selfie. La cuestion del selfie no
me pareci0 baladi, porque significaba ponerse a estudiar un fendmeno de rabiosa
actualidad, pero entre mi ya confesada admiracién por la pintura y que las
informaciones, datos y opiniones profesionales que recogia, que mas adelante explicaré,
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no satisfacian mis intereses, renuncié a ello. Debo de indicar que cuando empece a
estudiar el género del autorretrato y en concreto cuando descubri el Autorretrato como
la Alegoria de la Pintura de Artemisia Gentileschi, las dudas se disiparon al instante.

No descubro absolutamente nada nuevo al decir que el selfie es sin lugar a dudas la
imagen de este comienzo de siglo XXI. Sin embargo, son muchos los inconvenientes
que le he encontrado para convertirlo en objeto de estudio, aunque todo ello sin negarle
su valor estético y artistico, ni el directo parentesco que le une al autorretrato. En el caso
del selfie, como antes sucedié con otras nuevas formas de expresion, es un tema de
tiempo que se vaya haciendo un hueco entre las actividades artisticas con
reconocimiento social. Como consecuencia de los avances tecnoldgicos y la utilizacion
masiva de los mdviles dotados de la capacidad de fotografiar hay una excesiva
utilizacion del medio fotogréafico, derivandolo a un uso frivolo que provoca ademas una
redundancia tematica. La banalizacién de la imagen es una consecuencia de la cultura
de nuestro tiempo; uno va de viaje y la gente lo Unico que hace es tomar fotos, nunca
aprecia ni advierte los matices que le ofrece el entorno. No hay la sensacion de estar en
un lugar y tener realmente una experiencia real.

Se dice que el selfie o autorretrato a través del movil es la mayor muestra del
narcisismo que impera en nuestra sociedad. Para terminar con las inculpaciones
podemos decir que el selfie no se interroga sobre qué aspecto plasmar; el terminal o el
dispositivo lo hace todo. El selfie no tiene intencion de impresionar sino tan solo
impresionarse, de practicar la autocomplacencia. El pintor, en cambio, de una u otra
manera se exterioriza con la demanda de ser un objeto, de ser un cuerpo al que vale la
pena observar, analizar y estudiar dentro de la obra completa.

En conclusidn, el selfie a mi criterio llega a tal nivel de superficialidad que
finalmente termina por convertirse en una imagen con un mensaje sin ninguna
trascendencia o un significado casi nulo. El selfie seria en suma un documento personal
sin finalidad real o ficticia, en tanto que el autorretrato requiere de intencion,
determinacion y voluntad creativa.

No es hasta el Renacimiento que los artistas recurren al autorretrato con el objetivo
de reivindicarse como creadores. Estos retratos que podian realizarse en un cuadro o un
fresco incluian la imagen del autor, mas o menos camuflado, como muestra de autoria.
El pintor a través del autorretrato realiza todo un ejercicio de introversion: es su mirada
para analizarse y exponerse al espectador de forma intima, para manifestar su identidad,
para refrendar el paso del tiempo y perdurar infinitamente en la historia.

En el autorretrato se puede representar la imagen humana de cuerpo entero, desde
las rodillas a los hombros, de cara, de lado o tres cuartos y con distintas disposiciones
de colocacion, entre otras muchas opciones. De la misma forma, existen imagenes en las
que se oculta la fisonomia del representado o se dan diferentes interpretaciones del
mismo. A lo largo de la historia numerosos artistas se han autorretratado, unos para
eternizar su existencia o por dejar testimonio de sus vidas y obras o simplemente para
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mostrar el paso del tiempo. Son incontables los artistas que se han auto representado:
Leonardo Da Vinci, Durero, Gauguin, Monet, Renoir, Frida Khalo, Van Gogh, Picasso,
Schiele y Diego Rivera. Hay artistas que se han dibujado incontables veces durante su
vida artistica, y otros en cambio, los menos, en ninguna ocasion.

La evolucion de la representacion del fisico humano a través del retrato, y como
subgeénero el autorretrato, ha sido motivo de analisis continuo en la historia del arte,
sobre todo gracias al prestigio y gran consideracion que ha tenido este género pictorico.
Son incontables las argumentaciones que se pueden esgrimir para justificar el estudio
del autorretrato pictorico, pero la mas importante es que es el género donde se capta lo
psicoldgico y no solo el aspecto fisico. Es en este ultimo aspecto donde Autorretrato
como Alegoria de la Pintura se convierte en la imagen que contiene todas esas
caracteristicas que hacen pertinente su estudio.

El anélisis del Autorretrato como Alegoria de la Pintura se puede abordar desde
diferentes perspectivas. Se puede investigar cOmo expresa las caracteristicas del estilo
Barroco al que pertenecia y que fue tan importante para la cultura occidental; se puede
estudiar la biografia de la autora Artemisia Gentileschi y tratar de analizar tanto las
vicisitudes de su vida como las influencias de éstas en su obra, etc. Considerando las
caracteristicas del cuadro no es descabellado hablar tanto de las motivaciones
socioecondmicas que favorecieron su desarrollo (que tanto defendieron Marx y Engels y
los que aplicaron sus teorias al estudio de las obras de arte), como de las pertinentes
reflexiones de Sigmund Freud en las que aborda el arte desde la éptica del psicoanalisis.
El trabajo que sigue intenta analizar esta imagen subyugadora combinando ambas
perspectivas.

2. HIPOTESIS/ OBJETIVOS

Como es obvio, el cuadro Autorretrato como Alegoria de la Pintura de Artemisia
Gentileschi es una obra en la que la autora se reivindica como mujer y como artista. Es,
asimismo, una meditacién préactica sobre los fundamentos de la creacion pictérica: un
catalogo de los elementos imprescindible para la factura real de un cuadro (luz
suficiente, un modelo, un lienzo, una paleta de colores, un pincel y la mano del artista)
asi como una representacion del esfuerzo fisico e intelectual que entrafia la produccién
del arte. Todo esto salta a la vista, pero reclama una reflexion que pretendo llevar a cabo
en las paginas que siguen.

Para ello describiré los componentes plasticos y figurativos que componen la
imagen con el objeto de elucidar su significado explicito y simbodlico. Esta tarea de
interpretacion no puede llevarse a cabo sin un conocimiento cabal de las circunstancias
en las que fue realizada la obra, por lo que también emprenderé una descripcion del
contexto histérico en el que trabajo la pintora, asi como de los acontecimientos
biograficos que se refractan en ella.
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Esta combinacion de la perspectiva historiografica y el analisis simbdlico se ha
guiado por una hipétesis fundamental: la idea de que, como habrd ocasiéon de ir
detallando, el cuadro en el que este trabajo centra su interés supone sustancialmente la
superacion del trauma que condiciond la vida de su autora.

Antes de entrar en detalle, conviene precisar algunas cuestiones referidas al marco
teorico en el que se desenvuelve este trabajo.

3. MARCO TEORICO Y METODO DE TRABAJO

Debido a la consideracion personal que tanto obra como autora son productos del
tiempo que les toca vivir, los aspectos histéricos ocuparan un lugar de preeminencia en
mi trabajo. Para resumir los datos bésicos de la imagen he realizado su ficha técnica,
auténtico instrumento de catalogacion de la obra.

Desde la metodologia historiografica abordaré el primer objetivo, ya que este
método historicista se fundamenta en la comprension de la creatividad del artista a
través del entorno historico. La contextualizacidn esta basicamente constituida por los
datos socio-histéricos de la obra, asi como una biografia de la artista. En este apartado
he intentado explicar como una obra de arte responde a las necesidades y exigencias del
tiempo en que se produce y como la realizadora es heredera de todas las influencias que
la sociedad la puede transmitir. En esta seccion he destacado como aspectos importantes
cuestiones como la Teoria del Arte en el siglo XVII, el ambiente artistico y los circulos
intelectuales, donde se desarrolla la vida de la artista, la influyente Academia de disefio
de Florencia, etc.

El analisis y el estudio de los elementos formales y no formales que componen la
obra, sus relaciones y funciones plasticas, he adoptado la diferenciacion que la
semidtica estructural greimesiana hace entre el nivel plastico y el nivel figurativo. Es
una tarea precisa, rigurosa, que nos ha de permitir destacar aquellos aspectos que por su
originalidad e importancia definen la estructura del texto en concreto.

Segun la semiotica estructural el nivel plastico, que corresponde a la organizacion
particular de sus lineas, formas y colores, es capaz por si mismo de crear sentido sin
tener que identificarlos con ningun objeto del mundo natural. El nivel figurativo por su
parte se refiere al vinculo que esas masas de lineas, formas y colores tienen, por su
parecido icénico con objetos del mundo real. En este caso a su significado plastico se
afiade un sentido o contenido figurativo, aunque mas correcto seria decir que en la
imagen figurativa existe una sinergia semiotica entre ambos niveles.

Dado que la obra de Artemisia es una libre interpretacion de las indicaciones que dio
Cesare Ripa en el libro Iconologia a la hora de personalizar la alegoria de la pintura. La
interpretacion del cuadro se realizara bajo los parametros de la metodologia iconolégica.
El padre de esta metodologia fue Erwin Panofsky en su libro Perspectiva como forma
simbdlica, en el que defendid que el contenido espiritual esta ligado a un signo concreto
(Panofski, 2003). Lo importante de una obra es su significado y no su clasificacion.
Cuanto mayor sea el equilibrio entre idea y forma, mejor sera el contenido de la obra de
arte. El contenido es aquello que una obra delata, pero no exhibe. Son los supuestos de
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los que parte el artista y que son para su época obvios, pero que la historia o la critica de
una época posterior tienen que esforzarse en hacer patentes. En la obra de arte hay tres
componentes: la idea, la forma y el contenido.

4. INVESTIGACION

La contextualizacion de una obra se fundamenta en una rigurosa recogida de
informacién y documentacion de los datos histérico-culturales que caracterizan a un
periodo concreto de la Teoria del Arte. Asi mismo, una aproximacion biografica servira
para comprobar como la politica, la religion y la ciencia son algunos de los elementos
que influyen en la trayectoria de un artista y determinan su produccién.

4.1. CONTEXTUALIZACION: ALGUNOS DATOS QUE PERMITEN SITUAR A
LA AUTORAY A SU OBRA

Podemos aseverar con bastante seguridad que el Autorretrato como Alegoria de la
pintura de Artemisia Gentileschi fue pintado con bastante seguridad entre el afi01638 y
el 1639, contando la artista con la edad de 46 afios, aunque se habia considerado por los
historiadores del arte 1630 como la fecha de su ejecucién. Entre la documentacién de la
Coleccion Real y por medio del Consejo Directivo de las ventas de Carlos | en octubre
de 1649, en Hampton Court, se estima que la obra fue vendida a Jackson y otros el 23
de octubre de 1651 y recuperada en la Restauracion. La obra en la actualidad pertenece
a la Royal Collection expuesta en el Palacio Kesington de Londres (Royal Colection
Trust, 2016).

Figura 1: Artemisia Gentileschi, Autorretrato.
Oleo sobre lienzo, Galeria Nacional de Arte Antiguo, Roma, aprox. 1637.
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Artemisia pinta dos versiones del Autorretrato como Alegoria de la pintura
[Fig.1], ésta primera la realiza entre 1620 y 1630 para la Casa Buonarotti en Florencia y
su ubicacion actual seria la Galeria nacional de Arte Antiguo de Roma, segin detalla en
su libro, la escritora Rauda Jamis (Jamis, 1998, pag. 377).

Para intentar dar méas luz al tema de la datacion, recurro a la académica en Bellas
Artes Sandra Accatino que intenta aclarar la cuestion cuando dice que:” Es probable que
la pintora realizara esta obra en Londres para la coleccion que el rey Carlos |
conservaba en el Palacio de Whitehall. Alli se atesoraban autorretratos de Rembrand,
Giulio Romano y Durero, con los que necesariamente Artemisia debia medir su arte y
su talento”. (Accatino, 2016). En la misma linea se pronuncia la pagina web Artehistoria
cuando expone que: “Existen dudas alrededor de la fecha en que fue pintada esta obra
ya que siempre se habia considerado ejecutada hacia 1630 pero ahora se piensa que
Artemisia la realizo en Inglaterra, donde fue adquirida por Carlos I. La tela fue vendida
tras la revolucion de Cromwell, pero pasé a la coleccién real inglesa pocos afios mas
tarde, permaneciendo en ella desde ese momento” (Artehistoria, 2016).

Fijado ya mi interés en la version de Inglaterra, me voy a ocupar de contextualizarlo
histéricamente. Es una obviedad, apuntar que tanto Artemisia Gentileschi como su obra
completa han sido clasificadas por los historiadores del arte, como integrantes de la
pintura Barroca. Considerando que todo/a artista es producto de su tiempo, y sus obras
el resultado de la evolucion y el progreso de sus ideas y conceptos, asi como de la
adaptacion de su personalidad al entorno cultural que le rodea, tenemos que aseverar
que la artista fue, en relacién a su pintura, no asi al desempefio del rol social de la mujer
en esa época, una artista completamente acorde con la época que le toco vivir, por lo
que en su obra podemos observar las diferentes influencias que en ella se dejaron sentir
y que en ocasiones la misma pintora confiesa. El Autorretrato como Alegoria de la
Pintura es un trabajo tardio dentro de su obra y probablemente su cenit artistico, por lo
que podemos observar, que su universo pictorico se fue desarrollando cuadro a cuadro,
pintura a pintura a través de su proceso como artista.

Una vez realizada la primera toma de contacto con la contextualizacion de la obra 'y
su creadora vamos a abundar en ella, desde una perspectiva general a una visién mas
particular. Para que se constituya o surja un estilo pictérico determinado se deben de dar
una serie de circunstancias que lo favorezcan, estas condiciones pueden ser originadas
por las instituciones del mismo arte, como por ejemplo y en ese tiempo la influyente
Academia de Disefio de Florencia. Otros elementos de influencia eran lo politico y
religioso, que en esa época eran uno solo bajo el signo del Absolutismo. En
consecuencia, en el plano general realizo una investigacion de la situacion politica y
religiosa si como del escenario econdmico. Para el plano particular nos circunscribimos
a cuestiones como las relaciones personales, paterno filiales y profesionales de la autora,
(mas o menos una pequefia biografia), que a mi juicio determinan el signo de una obra
que tiene a su autor como principal responsable.
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4.2. EL MUNDO DEL SIGLO XVII EN LA PENINSULA ITALICA

El mecenazgo de La Iglesia y de la Realeza tuvo una influencia vital para el surgimiento
y desarrollo del Barroco. Debido al importante ascendente estimo oportuno invertir
unos parrafos de este estudio en explicar de qué forma y manera intervinieron estos
estamentos en todo el proceso del nuevo estilo. Como se sabe, el siglo XV se salda con
la disolucion del bloque de la Europa cristiana y como resultado con la division de una
frontera ideoldgica entre un &mbito catdlico, la Europa meridional, y otro protestante
que coincide grosso modo con la Europa septentrional. En los siguientes apartados
abordo los cambios que se fueron sucediendo en diferentes ambitos de esa antigua
sociedad en los elementos que la constituian.

LA RELIGION Y LA POLITICA: La Iglesia y la Realeza, en las naciones
donde el Absolutismo Monarquico es su forma de gobierno, imponen al pueblo
una total obediencia para el sostenimiento de sus prebendas y posesiones. La
figura del Rey se relaciona directamente con la divinidad por lo que sus
disposiciones son practicamente inapelables. El ejemplo del monarca se
transmite a los altos cargos politicos, que tienen también sus palacios y valiosas
colecciones. De esta forma los grandes fundadores del arte, Papado y
Monarquias Absolutas, conferiran al Barroco un perfil eficaz para adoctrinar a
las gentes.

La Iglesia de Roma para corregir la situacion de degradacion devenida de su
corrupcion interna comienza una purga depurativa de sus estamentos mas
relevantes. La reforma luterana provoca la division de la Iglesia Catélica por los
descontentos existentes desde hace afios, cuyos tedlogos, Juan Calvino, Ulrico
Zuinglio y otros personajes, la acusaron de arbitrariedad y simonia Tras el
Concilio de Trento y la ruptura con los protestantes, la Iglesia Catolica realiza la
Contrarreforma. Con estas nuevas normas se ejerce una agobiante represion
sobre la moral de las naciones que atn se mantenian bajo el dictado catdlico. El
arte sera, en paises como ltalia y Espafia, el mecanismo de difusion de los
dogmas catolicos, de la verdad catdlica (puesta en duda por los protestantes).
Esta verdad va a sustituir a la idea de belleza que habia dominado el
Renacimiento. La pintura y la escultura presentan unos temas que no demandan
ninguna interpretacion por parte del espectador: al creyente, al pueblo, se le dara
todo hecho, pero con una teatralidad tan deslumbrante que, cegado por los
multiples dorados y el complicado lenguaje visual, no dudara jamas. La Iglesia
Catolica ostenta el poder absoluto sobre la moral y la economia, lo que le hace
ser el mas activo emprendedor y comprador del arte.

LA CIENCIA: Como consecuencia de las ideas y de los estudios de Galileo
Galilei y de René Descartes entre otros, al siglo XV1I se le conoce como el siglo de
la fisica. Fueron unos afios que significaron la nueva era de la revolucion
cientifica, quizas el cambio de paradigma mas importante en la historia de la
ciencia. Los fendmenos y hechos desconocidos del mundo y de la vida
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comienzan a tener explicaciones y estas vendran de la mano de los cientificos y
de los estudiosos de las diferentes artes. El diferente procedimiento de estudio,
un talante y nuevo modo de afrontar la ciencia, radicaba en indagar la naturaleza
con los propios sentidos y expresar las observaciones cientificas en un lenguaje
matematico exacto. La especulacion deja de ser una técnica explicativa y da
paso a un nuevo sistema mucho mas cientifico basado en la experimentacion y el
método hipotético-deductivo. La interpretacion de los fendmenos desde una
Optica mecanicista, acompafiada de una base matematica, se impuso finalmente.

Galileo desde el estudio, protagonizé los impulsos al cambio del espiritu de lo
tradicional a la Modernidad. Su ruptura propicié despues el camino de Newton,
en el que el método cientifico permite la generalizacion de la Mecénica clasica.
La evolucion de la Ciencia se apoyd también en nuevas corrientes del
pensamiento aportadas por Descartes y Bacon. El racionalismo cartesiano apoyd
la generalizacion del método matematico y la vision mecanicista del universo,
pero no creia en la experimentacion y desconfiaba de los sentidos. Frente a él,
Francis Bacon fue un elocuente defensor del método inductivo y de la
experimentacién. Otros pensadores siguieron por la linea del racionalismo, de
Spinoza a Locke y Leibnitz, impulsando destacadamente algunas areas del
conocimiento.

4.3. EL ARTE BARROCO

El Barroco pictdrico aparece en Roma en los inicios del siglo XVII. El nuevo estilo
cimienta sus bases en una gran libertad expresiva, cualidad que le distanciaba del
equilibrio renacentista. Este pensamiento artistico se caracteriza por la utilizacion del
color, la luz y el movimiento que se convierten en los elementos que definen la forma
pictorica. La pintura barroca se alejé de la geometria de los cuadros del renacimiento ya que
sus obras se caracterizaron por la composicién radial, en la que personajes y objetos parecian
salir proyectados desde el punto central hacia las diagonales, que se cruzan indefinidamente en
planos diferentes, creando la sensacion de que los personajes se escaparan del cuadro. Se
pierde el sentido de la proporcion a medida que las figuras van adquiriendo un mayor
tamafio. Los volumenes se cargan de formas curvas y complementos que se proyectan
en perspectivas sin limites y en general se tiende a ilusionismos y a efectos
escenograficos exagerados. Todos los anteriores elementos originan la atencion de los
artistas y florece el gusto por las pinturas murales ya que el creador disponia de amplios
espacios que puebla de multitud de personajes. En ese tiempo entre los temas mas
cultivados destacan la llamada pintura de género costumbrista, de tema religioso, de
paisaje, de bodegon y el retrato con sus subgéneros (Giorgi, 2007, pag. 08).

Debido al gran prestigio que alcanzé el Renacimiento, adquirido a través de la gran
fastuosidad de su pintura, la gran transformacion artistica que significo el Barroco llego
a ser considerada, con notorio desacierto, una corriente pictérica decadente. El
desarrollo de este nuevo estilo surgié al igual que sucedié con el despertar renacentista
en tierra italiana, y fue a la ciudad romana adonde acudieron a perfeccionar su arte gran
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parte de los representantes de la pintura europea del seiscientos. Naturalismo y
Clasicismo las dos grandes corrientes renovadoras que impregnaron la creacion
pictorica europea de la primera mitad del siglo, arrancaron de las dos personalidades
mayores del arte italiano de ese tiempo, muertos sorprendentemente en la primera
década del siglo: Caravaggio y Annibale Carracci. En Italia no volvieron a surgir genios
de ese tipo, cuestion ésta que no acontecio en Francia, Espafia, Flandes ni en los Paises
Bajos, donde surgieron artistas, claramente influenciados por los pintores italianos,
como Rubens, Van Dyck, De Ribera y Velazquez (Bayon, 1976, pag. 3).

Como queda dicho, el siglo XVII fue el siglo en que surge el movimiento cultural
Barroco, que se extendid en la literatura, la escultura, la pintura, la arquitectura, la danza
y la musica desde el 1600 al 1750 aproximadamente. Es necesario apuntar que por aquel
entonces las Academias de Arte surgieron por la necesidad de reglamentar el nuevo
estatus social del artista para diferenciarlo del artesano. En el periodo Barroco la pintura
obtiene una favorable situacion en relacion a las deméas actividades artisticas, y se
convierte en la méas importante muestra del peso de la religion en los paises catélicos y
del gusto burgués en los paises protestantes. Los tratadistas neoclasicos del siglo XVIII
crearon y aplicaron el término Barroco, para otorgar al arte del siglo XVII, la
calificacion de “extravagante y ridiculo”. Fue el historiador de arte, Heinrich Wolfflin,
quien, en su obra de 1888, Renacimiento y Barroco le concede su significado y
dimension histérica actual, como el arte que sucede al Renacimiento y se opone a él.

Hay que significar que dentro del movimiento Barroco existian dos escuelas, la
Naturalista y la Clasicista, que significaban realmente dos formas distintas de recuperar
e interpretar la realidad y a la vez eran dos elementos nuevos con los que expresar los
temas del pasado. En primer lugar, presentaré la tendencia de la que fue heredera y mas
tarde representante, nuestra autora Artemisia.

e ESCUELA NATURALISTA: Para entender y comprender el naturalismo en el
Barroco, recurrimos al que fue la maxima figura de la época, Michelangelo
Merisi Caravaggio. El artista intentaba representar los ideales de belleza, de
decoro y modificar, sin eliminar los canones impuestos por la naturaleza. La
Ilegada del pintor a Roma supuso toda una revolucion pictérica. EI naturalismo
modifica la relacion, colocando en el mismo plano la figura humana y los
objetos inanimados sin tener en cuenta el decoro, sino realizando una mimesis
con la realidad natural. En la imagen abajo insertada, [Fig. 2], podemos observar
como los frutos de la cesta se encuentran en idéntico plano a la imagen del
muchacho. Estos elementos son pintados con tanta escrupulosidad como la
figura humana, en un afan de imitar con precision el objeto natural. En esta
escuela se engloban las tendencias pictéricas como son el Realismo y el
Tenebrismo. (Giorgi, 2007, pag. 12)
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Figura 2: Caravaggio, Muchacho con cesto de frutas.
Oleo sobre lienzo, Galeria Borguese, Roma, 1593/1954

ESCUELA CLASICISTA: En el siglo XVII, para alcanzar el concepto de
belleza algunos pintores recurren al clasicismo como vehiculo para encontrar la
perfeccion. El principal representante del mundo clésico es Annibale Carracci.
Ese ideal renace como respuesta a la nueva ola naturalista. Existe una voluntad
de retomar la teoria de la belleza que conlleva la eliminacién de la imperfeccion
y el desorden, este orden no conlleva la no representacion de lo verdadero o
verosimil, pero anteponiendo la belleza y el orden. Giovanni Battista Agucchi,
en su Trattato della pittura, afiade que “la imitacion de lo natural Gnicamente
puede ser apreciada por los incultos, mientras que solo los buenos conocedores
pueden apreciar la idea de lo bello”. El Barroco clasicista se opone al
naturalismo de Caravaggio Se parte del naturalismo para luego embellecerlo e
idealizarlo como se puede observar en la [Fig.3]. Se usan algunos elementos de
artistas renacentistas (Miguel Angel, Giorgione, Rafael...). El Clasicismo dentro
del Barroco italiano triunfa en Bolonia, donde se crea por los hermanos Carracci,
la primera Escuela de Bellas Artes (Giorgi, 2007, pag. 21).

Figura 3: Annibale Carracci, Asuncion de la Virgen.
Oleo sobre lienzo, Museo del Prado, Madrid, 1590.
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4.4. REIVINDICACION DE UNA ARTISTA: ARTEMISIA GENTILESCHI

Artemisia Lomi Gentileschi fue una pintora Caravaggista italiana. Nacio el 8 de
julio de 1593 en Roma y murié en Napoles, hacia el 1664, hija mayor del pintor
toscano, Orazio Gentileschi (1563-16391). Cuando contaba doce afios de edad,
Artemisia pierde a su madre y pasa a depender de los cuidados de su padre. Orazio
Gentileschi fue uno de los mas fervientes representantes de la escuela romana del pintor
Caravaggio. Artemisia fue iniciada en el arte de la pintura por su padre en su propio
taller, donde muy pronto manifest6 unas cualidades especiales.

Al parecer la joven aprendid pronto los procedimientos en el empaste de colores, las
técnicas del dibujo y la de dar brillantez a los cuadros. Puesto que el arte que
desarrollaba Orazio Gentileschi se basaba en la pintura de Caravaggio no es extrafio que
Artemisia Gentileschi lograra una gran destreza en la técnica barroca del claroscuro y
del tenebrismo. Aunque ambos artistas son coetaneos, lo hacen obviamente en
diferentes periodos de su carrera, el padre habia llegado a las méas altas cotas de
reconocimiento y su hija mostraba un futuro prometedor.

Pese a la influencia comun, la forma de acceder a los temas representados por la
pintora, se diferenciaban bastante de los de su progenitor. Es importante subrayar que
Artemisia supo adaptarse a y transformar su arte al modo de pintar de las diferentes en
las que vivio. Para entender un poco mas el estilo de Artemisia conviene reparar mas en
la figura de su padre, ya que éste no fue un pintor cualquiera. Orazio Gentileschi,
integraba parte de un conjunto de pintores que trabajaban en Roma, eran y disfrutaban
de gran reputacién, y sus obras eran seleccionadas y encargadas por las autoridades
eclesisticas de su tiempo. El estilo del pintor lombardo, maridaba la tradicion idealista,
originaria de Florencia y Bolonia con el impetu del naturalismo romano, resultando una
perfecta combinacion entre la delicadeza y una cuidada técnica pictérica (Museo del
Prado, 2016).

La llegada de Caravaggio (1571-1610) a Roma en la primera década del siglo XVII,
transformd la pintura de Orazio, influjo que como digo, también transmitié a la obra
posterior de Artemisia. Nos podemos hacer una idea del grado de capacitacion
adquirido por Artemisia en el taller de su padre, leyendo una carta que éste remite en
1612 a la gran duquesa Christine de Lorraine en la que manifiesta que:

“[...] habiéndola instruido en la profesion de pintor, en tres afios ha
trabajado tanto que puedo atreverme a decir que hoy nadie la iguala, a la
vista de las obras que ella ha realizado de por si, y que quiza ni siguiera
los principales maestros de esta profesion saben tanto como ella [...]”
(Jamis, 1998, pag. 245).

Se estima que Artemisia pudo firmar su primera obra con 16 afios, La virgen y el
Nifio, fechada en 1609 y hoy parte de la coleccion de la romana Galeria Spada, [Fig.4],
aunque otras fuentes citan como su opera prima a Susana y los viejos de 1610, [Fig.5],
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de la coleccidn Schénborn en Pommersfelden, Alemania. Independientemente del orden
cronolégico, ambas pinturas revelan como la pintora hace suyo el realismo de
Caravaggio sin desdefiar del lenguaje de la escuela bolofiesa, que entre otros artistas,
como se ha sefialado con anterioridad tuvo a Annibale Carracci como maximo
exponente (Garrard, 1989, pags. 111-112).

Figura 4: Artemisia Gentileschi, La Virgen y el nifio.
Oleo sobre lienzo, Galeria Spada, Roma,1609

En la década inicial del siglo XVII, Roma era un lugar de peregrinacion de artistas
de la categoria de Guido Reni, los hermanos Carracci, Dominichino o los nordicos
Adam Elsheimer, o Coebergher, pintores que se incluian en el ambiente de relaciones de
los Gentileschi, aun asi, la etapa de instruccion de Artemisia se realiz6 Unicamente en la
escuela de su padre ya que como dice Pérez Carrefio “cuando contaba dieciocho afios
apenas sabia leer o escribir”. Las ensefianzas a pie de calle le facilitaron aprender de
forma excepcional de los grandes expertos en ese tiempo, y mas tarde desarrollar un
dominio total del pincel (Pérez Carrefio, 1993, pag. 32).

Cuando contaba con 19 afos, el acceso a las academias profesionales de Bellas
Artes era un derecho reservado a los hombres, por consecuencia estaban vedadas para
las mujeres. Su obra Susana y los Viejos se ha explicado como la critica que la creadora
sentia hacia el entorno de las amistades de su padre, propensos al mal beber y a peleas.
Incluso -en algunos casos- se comenta que quiza hacia su propio padre, pero sea como
fuere y leyéndose en sentido autobiografico, se ha creido ver como un presagio de
acontecimientos futuros. En otro orden de cosas es necesario sostener que este cuadro
perfectamente la hubiera podido habilitar para educarse académicamente pero como
hemos sefialado, las normas se lo impedian, ante tal tesitura Orazio Gentileschi le da un
profesor privado, Agostino Tassi, un pintor con el que trabajaba en la decoracion de las
bovedas de Casino della Rose del romano Palacio Pallavicini Rospigliosi.
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Figura 5: Artemisia Gentileschi, Susana y los viejos.
Oleo sobre lienzo, Pommersfelden, Schhloss Weissenstein, Schénborn Coleccién, 1610.

Agostino Tassi es ya su tutor y el encargado de su formacidn, este serd un personaje
nefasto, ya que marcara la vida restante de Artemisia. En 1612 la fuerza sexualmente,
después de haber sufrido una etapa de acoso sexual por parte de este y de otros amigos
pintores de su padre. Tassi se compromete en contraer matrimonio con ella ante la
deshonra sufrida y por los miedos a ser castigada. En la sociedad romana del Siglo XV1I
se consideraba que una fémina soltera que no era virgen era una mujer que era
“mercancia dafiada” y solo tenia como solucion el casamiento. Tassi tenia antecedentes
penales por el intento de asesinato de su mujer y por tener relaciones sexuales con su
cufiada, cuestion que era delictiva en esa época, cabe resaltar la ignorancia de Artemisa
sobre estos avatares y que por supuesto la promesa de matrimonio nunca se cumplio.

Orazio Gentileschi comienza un proceso judicial contra Tassi fundamentando la
denuncia en el detrimento considerable personal sufrido y en los posibles perjuicios que
podia acarrear al resto de sus hijos. La herida de Artemisa pasa a ser una anécdota, la
desgracia y el dafio sufrido por la violacion parecen ser cosa menor en comparacion al
honor de la familia, este pasaje resintid la relacion de padre e hija. Artemisa y Tasi
protagonizaron varios y duros careos, ya que el acusado y con la ayuda de otros amigos
pintores, arremetieron contra la reputacién de la mujer acusandola de llevar una vida de
promiscuidad sexual. La causa penal, que para Artemisia signific6 una publica
degradacion de su persona, se dilato durante un periodo de siete meses, por el que la
victima se convirtio en el motivo a juzgar, llegando incluso a ser torturada. Durante el
juicio se le sometio al sibill, técnica de tortura que se fundamentaba en atar los dedos
con una cuerda, la cual se apretada a medida que se le expresaban las preguntas,
también sufrid y se le sometid a vergonzosos reconocimientos ginecoldgicos, para
comprobar si el desfloramiento era de reciente realizacion o si ella tenia una vida sexual
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activa. Tassi fue condenado a un afio de carcel, pero no cumplié la integridad de su
pena. Algunos documentos de la época reflejan diferentes testimonios que se produjeron
durante el juicio, como este de la propia Artemisia:

“Permanecié largo rato sobre mi, manteniendo su miembro en mi
natura, y, una vez satisfecho, se retir6. Al verme liberada, me precipité
hacia el cajon de la mesa, agarré un cuchillo y me dirigi hacia Agostino
diciendo: “Voy a matarte con esto porque me has deshonrado. “ El me
replicod entonces, abriendo su navaja: “Aqui me tienes, preparado”
(Jamis, 1998, pag. 187).

Artemisia, en esta época del juicio, comienza una serie de obras con el argumento el
personaje biblico de Judit, la heroina que libera a su pueblo del enemigo persa. Judit
degollando a Holofernes de 1620, [Fig.7], expuesta en la Galeria de Los Uffizi, en
Florencia, es una de las mas dramaticas y brutales versiones de este pasaje biblico. Esta
obra esta inspirada en la célebre pintura de Caravaggio, pero la version de Artemisia va
mas alla del realismo y le imprime a la protagonista un poder extremo, quizas la fuerza
y crudeza de esta pintura tuvo su genesis en la terrible experiencia sufrida, con lo cual
reflejo el rencor que sentia hacia los hombres. Con Judith como protagonista la
humillada pintora realiza una serie de versiones como son: Judit y su Sirvienta de
1618,[Fig.6], propiedad del Palazzo Pitti y Judit y su sirvienta con la cabeza de
Holofernes, en1625, integrante de la coleccion del Instituto de Arte de Detroit.

Figura 6: Artemisia Gentileschi,Judith y su sirvienta.
Oleo sobre lienzo, Palacio Pitti, Florencia, 1618-1619.

Una vez pasado el periodo del juicio y tras permanecer un afio en prision, Tassi fue
desterrado de los Estados Pontificios. Para dejar atras el suceso que marcara la vida de
Artemisa, su padre le dispuso una boda con el pintor florentino, Pietro Antonio di
Vicenzo Stiattesi a fin de restituir la poca decencia y honra que le quedaba a la pintora.
Como sefiala Rauda Jamis en su libro sobre Artemisia: “La boda se celebro en la
intimidad, el 29 de noviembre de 1612, en la Iglesia de Santo Spirito, un mes después
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de que finalizara el juicio en el que Agostino fue condenado a un afio de prision en
Corte Savella” (Jamis, 2012, pag. 187). EI matrimonio se instal6 en Florencia en 1614,
comenzando a partir de estos momentos una nueva etapa.

Figura 7: Artemisia Gentileschi, Judit decapitando a Holofernes.
Oleo sobre lienzo, Galleria degli Uffizi, Florencia, 1614-20

Alejada ya de Roma, abandona al grupo caravaggista de su padre, que por otra parte
reanudd la amistad con Tassi tras su presidio, y desde ese instante abordo una nueva
vida. Se instala en Florencia, y Artemisia adopta el apellido Lomi, apellido que habia
cambiado su padre por el de Gentileschi. Su tio Aurelio Lomi, era un hombre muy
acreditado en esa localidad, lo que le favorecio su acceso a los circulos del arte. En 1614
da a luz a su primera hija Prudenza, separandose al poco tiempo de su marido para
convertirse en una mujer autonoma y duefia de su propio destino.

Debemos insistir en que ser mujer y dedicarse a la pintura no dejaba de ser algo
excepcional y diferente a la norma. Artemisia tuvo que convencer, incluso demostrar
que sus obras habian sido pintadas por ella, tal y como leemos en la carta recogida en el
libro de Alexandra Lapierre, donde explica el enfrentamiento constante con una
sociedad poco acostumbrada a los pinceles femeninos: “Hacedme la gran cortesia de
mandarme vuestro retrato pintado por vos misma. Asi podré alabar vuestro talento y dar
a conocer vuestro nombre. Recordad que sucede que alguno al ver vuestras telas, duda
de que hayan sido ejecutadas por una mujer” (Lapierre, 1999, pag. 299).

La Academia de Disefio florentina la admite finalmente en su organizacion en 1616,
convirtiéndose en la primera mujer miembro de la fundacion creada por Giorgio Vasari
en 1563. En dicha Academia, realiza Artemisia algunas de sus mejores creaciones y en
esa institucion recibe el tratamiento adecuado a una artista de su categoria. Una de las
consecuencias de integrar ya el circulo artistico florentino, es que le permite ser
contratada, elegir y trabajar en libertad, ademas de recibir el reconocimiento del mundo
de la cultura.
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En Florencia tiene como mecenas a Miguel Angel Buonarrotti el Joven, sobrino del
gran escultor florentino, su padrino de bautismo e introductor en la corte medicea. Esta
es también la época en que conoce a Galileo con quien tendrd una buena amistad
(Garrard, 1989, pag.37-38). La comunicacion con Galileo revela que no solo respaldé e
instruy6 a Artemisia, sino que ayudd a otras muchas mujeres artistas en una época en la
que disfruto de poco apoyo institucional. Entre sus protectoras se encontraba Cristina de
Lorena, esposa del Gran Duque Fernando | de Medici. El porqué de este interés pudiera
deberse, en primer lugar, a que era una extravagancia una mujer que pintara, y en
segundo lugar porque su nuera Maria Madalena de Austria habia mecenado a Arcangela
Paladini, pintora de mucho menor rango que Artemisia. De hecho es destacado que la
obra Judith decapitando a Holofernes no fue de su gusto (Almela, 2010, pag. 188).

Artemisia en 1621 vuelve a instalarse en Roma, pero ahora ya de forma auténoma,
se dedica a criar a sus hijas, Prudenzia y otra hija natural que habia tenido alrededor de
1627, y a pintar. Su padre vive en Venecia, pero no se cree que ella se estableciera en la
ciudad, ya que no existen datos que lo confirmen, aungque probablemente se trasladara
en alguna ocasion a visitarle. Estos viajes a Venecia la pusieron en contacto con la
pintura de paisajes y arquitecturas que observamos en sus telas en torno a 1620. En
Roma pudo formar parte de la Accademia dei Desiosi.

Artemisia llegd a Népoles en 1630, salvo el periodo que vivié en Inglaterra, y
permanecio alli hasta 1653. Néapoles era en estos momentos una ciudad llena de amantes
del arte y de artistas, era la segunda ciudad méas poblada de Europa detras de Paris y eso
aparejaba nuevas y grandes oportunidades para los artistas. La realidad politica con la
que Artemisia se encontré a su llegada era algo turbia, pues habia un gran caos social, a
lo que se afiadian los ataques de piratas berberiscos, epidemias, etc. Todo ello
desencadeno una guerra civil bajo el reinado de Felipe IV, que tenia mas aspiraciones
sociales que politicas, mientras que el clero y la nobleza buscaron apoyo en la Corona
espafiola. Este apoyo propici6 el comercio con Espafia y con el resto de Europa ademas
de un importante aumento de la vida cultural.

De entre los clientes con los que contd nuestra pintora en la ciudad se encontraban
los dos virreyes, el Duque de Alcala y el Conde de Monterrey. Recibié muchas pruebas
de la gran estima en la que se la tenia, y estuvo en buenas relaciones con los mayores
artistas que residian en Napoles, entre otros Maximo Stanzione con el que entablo
amistad y colabor6 artisticamente. Y llegamos a la época de creacién del Autorretrato
como La Alegoria de la Pintura y subrayar que por un intervalo de diez afios no se
tendran noticias de su vida, aunque se supone que sufrio dificultades econdémicas que
favorecieron olvidar parte de su obra y su reputacion. Carlos I, el Rey era un mecenas
entusiasta coleccionista que quiso llevar a Inglaterra al nivel artistico que habia en el
resto de Europa, con esta finalidad llamo a los méas famosos artistas del momento para
modernizar el gusto y &mbito artistico britanico.

Creadores de renombre como Honthorst, Sandrart, Rubens y Van Dyck habian
trabajado ya alli, pero de todos los artistas italianos invitados solo fueron Artemisia y
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Oracio Gentileschi. En 1638 Artemisia se reunio con su padre en Londres en la corte de
Carlos | de Inglaterra, donde Orazio se convirtié en pintor cortesano y recibid el
importante encargo de decorar un techo (Alegoria del Trionfo della pace e delle Arti
[Triunfo de la paz y de las Artes]) en la Casa delle Delizie de la reina Enriqueta Maria
de Francia en Greenwich (Pérez Carrefio, 1993, pag. 118).

Se presume que la inicial relacion de la artista con la corona britanica tuvo lugar en
la Serenissima, durante el viaje de Francesco y Giulio Gentileschi, ambos hermanos de
Artemisia y mandados a Venecia por orden del rey de Inglaterra para un viaje de fines
adquisitivos. Sabemos que Giulio se encontrd con el maestro de musica del rey,
Nicholas Lanier, en 1628, y se ha sugerido que en esas circunstancias Artemisia pudo
haberse encontrado con su hermano y haberle vendido asi el Tarquino y Lucrecia que
fue enmarcado en Inglaterra en 1633-34 (Bissell, 1999, pag. 59). La fama de Artemisia
probablemente lo intrigase y curiosamente entre los cuadros que forman parte de la
coleccion del monarca figura una de las obras mas sefieras de nuestra pintora, su
Autorretrato como Alegoria de la Pintura (Arte Bajo Cero, 2011).

Artemisia se desplaza para Inglaterra cuando no habian pasado ni diez afios desde su
primera relacién con dicho pais. EI motivo del viaje tiene varias razones, una para el
cumplimiento de la peticidn del rey Carlos | de trabajar bajo proteccion real, el cual
habiéndose hecho uso de los lazos familiares de Francesco hermano de la artista, habria
tratado de convencerla, tal y como reporta la carta de Artemisia a Francesco I d’Este.Y
la otra razdn se explica por la senectud del padre, al que sentia el deber de atender hasta
llegada la muerte del viejo pintor. Debia haber un interés méas familiar que artistico de
fondo, puesto que, tras la muerte del padre en 1639, Artemisia no siente ninguna otra
necesidad de permanecer en tierras britanicas y por ello vuelve de manera inmediata a
Néapoles entorno al 1640 (Garrard, 1989, pag.380-381).

Otra posible causa, aunque personalmente considero mas remota, es que se le
hubiesen terminado los encargos en Néapoles, puesto que la artista vuelve a pedir la
proteccion del duque de Toscana, Ferdinando 11, viéndolo como posible solucién a su
problema. Antes de partir hacia la isla de Albidn, aun reservando alguna esperanza, le
urge diciendo que la Duquesa de Saboya le ha concedido ya el pasaporte para atravesar
Francia en su marcha a Inglaterra, enfatizando de esta manera la inmediatez de los
hechos que estaban por suceder a no ser que él repentinamente decidiese tomarla bajo su
protecciéon. Aunqgue la primera carta de la artista mandada desde la capital britanica sea
del 16 de diciembre de 1639, dirigida a Francesco I d’Este, su llegada es anterior a esta
fecha y por ello se cree que es alrededor de 1638, cuando Orazio pide el pago de los
términos establecidos para las pinturas de la Queen’s House de Greenwich (1636-39).
Alli supuestamente la artista trabajé con la finalidad de ayudar a su padre a llevar a cabo
la decoracion del techo y de alli la razon del adelanto de fechas (Bissel, 1999, pag.59).

Se sabe que la artista realizd al menos siete obras en Inglaterra, todas ellas
catalogadas, entre ellas hoy solo tenemos conocimiento del Autorretrato como Alegoria
de la Pintura, [Fig.8] y de las pinturas para Greenwich, hoy en Marlborough House, en
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las cuales supuestamente colabor6 junto a su padre (Pérez Carrefio, 1993, pag.118). El
fallecimiento del padre en 1639, provoca que Artemisia no tenga motivo alguno para
prolongar su estancia. Sin esperar la respuesta por parte del Dugue de Mddena, tras la
carta petitoria mandada por la artista en 1639, ansiosa parte de Inglaterra
reemprendiendo el viaje de vuelta a la capital campana (Bissell, 1999, péag. 60-61).
Tampoco se debe olvidar el ambiente politico que se debia respirar entonces y que
desembocaria més tarde en la guerra civil que acabaria con la figura del rey (Garrard,
1999, pag.120). En 1642 ya residia otra vez en Napoles donde continu6 hasta el fin de
sus dias.

Artemisia Gentileschi vivié en Napoles mas de veinte afios, aunque no se tienen
datos bibliogréficos de su vida ni de sus obras en estos afios, no tanta, al menos, como la
existente de su estancia inicial en Roma. Segin Pérez Carrefio la ciudad “se convirtid
casi en su encierro napolitano”, pues las dificultades econdmicas la persiguieron hasta
cerca del final de su vida, y a pesar de solicitar trabajo a todos sus mecenas anteriores,
termind declardndose incluso en bancarrota (Pérez Carrefio, 1993, pag. 106-107).
Desgraciadamente, la infortuna no solo se ceb6 con la vida de Artemisia sino también
con su obra. Segun Mary Garrard en 1982 quedaban catalogadas y localizadas
unicamente 31 obras (Garrard, 1989, pag. 42).

5. DESCRIPCION DE LA IMAGEN

En este apartado se abordan los aspectos materiales referidos a la técnica,
procedimiento, soporte, formato, textura y factura. También se incluye la ficha técnica
de la obra donde aparecen los datos basicos referidos al autor y su ubicacién actual.

5.1. FICHA TECNICA

Autor/a: Artemisa Gentileschi

Titulo: Autorretrato como alegoria de la pintura
Afo: 1638 — 1639

Dimensiones: 965 x 737 mm

Técnica: Oleo sobre lienzo

Propiedad: Palacio de Kensington, Coleccion
Real (Londres).

Figura 8
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5.2. FORMATO Y DIMENSIONES

La obra es de medio formato, un 3:4 de 965 x737 mm, ni muy grande ni muy
pequefia, habiendo la autora optado por elegir unas medidas que se adaptasen a un
trabajo pensado, creo, para ajustarse a lo que convencionalmente se entiende por cuadro
que ha de colocarse, una vez terminado, en un lugar estable, pues no permite una
movilidad comoda. Esto quiere decir que no es un retrato de viaje, como el que se
llevaba acabd por encargo de una familia que prevé esponsales, por ejemplo, o por la
pareja que, lejos de su esposa 0 marido 0 amante o consorte, viajaba acompafiada con la
imagen de su deseo o con la parte que cerraba o completaba algun tipo de convenio
(matrimonial, comercial o, muchas veces, ambos en uno. Estos Gltimos, mucho mas
pequefios y casi siempre robustos (muchas veces realizados sobre soporte madera) y
comodos a la hora de ser transportados y utilizados (pues tenian una auténtica utilidad),
se centraban en mostrar la vera o verdadera imagen del retratado, alejandose el autor de
pretender otra cosa que no fuera eso.

Desde el Renacimiento y sobre todo ya en el Barroco el trabajo del pintor estaba ya
ordenado como una industria bien estructurada y organizada (contratos de realizacion,
modelos y manuales de produccion, categorias de especializacion, plazos, estipendios,
honorarios...). El tipo de retrato que analizamos, solia ser, encargado por un futuro
propietario (muchas veces por un comitente) que tan solo deseaba mantener presente la
imagen fiel del representado solia ofrecerse en varios formatos que se entregaban o iban
Ilevando a cabo de manera sucesiva:

e Pequeiio o muy pequefio en medallén que podia lucirse como colgante o joya
personal o también como miniatura de sobremesa;

e Otro, aln pequefo, portatil, o de viaje, que podia colgarse alla donde el duefio lo
llevase una y otra vez;

e Uno mas de tamafio medio, ampliacién de los primeros y pensado para ser ya una
obra estable y que muchas veces reproducia, finamente pintado sobre el pecho del
retratado, el medalldbn que su pareja poseia como complemento al suyo,
estableciéndose con esto, entre las obras, un estimulante juego de complicidades;

e Por ultimo uno ya de mayor formato en donde se mostraria al retratado junto a los
atributos que definian su condicion social; y, a partir de esta base de trabajo todas
sus demas derivaciones dependiendo éstas del valor del encargo, de los
requerimientos del comitente, del precio o de cualquiera otra circunstancia (no
podemos olvidar aqui, recurriendo a dos ejemplos muy conocidos, el pequefio y
portatil de la Mona Lisa de Leonardo, circunstancia que no le resta genialidad sino
todo lo contrario, ni el formato medio del Matrimonio Arnolfini, de Van Dyck,
donde ocurre lo mismo).
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Visto lo anterior, el tamafio de soporte elegido por Artemisa Gentileschi para llevar
a cabo su autorretrato corresponde, a ese formato medio concebido para ser colgado o
coleccionado, paso que sigue al medallon y al portétil o de viaje, y que no quiere
transcender hacia una obra de mayor envergadura, pues pienso, por multiples razones,
que no lo necesita ya que esta ya es, por si misma, una obra de tesis, concentrada,
compleja y completa, aparte de tratarse de un autorretrato (por lo menos asi se presenta,
aunque sobre este asunto también se planteen ciertas dudas dificiles de resolver dada la
escasa informacion histérica de primera mano que trate especificamente sobre los
motivos reales que estimularon o favorecieron su realizacion).

Sus medidas, por otra parte, alejadas minimamente de los cdnones de la época que
aconsejaban la utilizacion de formatos adaptados a proporciones notables, como el tan
traido rectangulo aureo o el que basa sus proporciones alto-ancho en la raiz de numero
2, me llevan a pensar si la autora modificd conscientemente ese valor impuesto por el
canon que dominaba la época(como sefial segura de insumision) o si, por contra, la
modificacion de formato se debid a un reentelado posterior, posiblemente llevado a
cabo por uno de sus propietarios o por la propia autora, donde la obra habria perdido
parte de su imagen alterando de manera sutilmente notable, como se supondra, este
ultimo suceso, de ser cierto, el analisis sintactico de la imagen que nos ha llegado como
superviviente de una obra que ya no mantendria, en superficie, las mismas tensiones
compositivas ni valores semanticos o sintacticos. Posiblemente, estas tltimas conjeturas
posean poco fundamento, ya que la obra pudo muy bien ordenarse sobre un formato
elegido asi desde un principio por razones que posiblemente no alcancemos nunca a
comprender y gque se resuman en que la autora lo adoptd porque su necesidad de trabajo
se lo sugirié de ese modo y no de otro, ya fuese esta necesidad préactica, filoséfica o
meramente caprichosa (aunque esta Ultima habria que descartarla desde un principio ya
que la obra en cuestion no fue, ni mucho menos, realizada obedeciendo a ningun tipo de
capricho o divertimento o ejercicio retérico, habiendo sobre ese asunto pruebas
suficientes que lo demuestren como pueden ser su estricto proceso de aprendizaje, su
rigor declarado en cuanto a proyeccion y ejecucion de las obras o su escrupuloso celo
“profesional™).

Con todo, la eleccidn del formato y sus desviaciones sobre el canon que aconsejaba
medidas notables (muy seguido en arquitectura) aunque merece ser mencionado no
pasaria, de comprobarse que no afecté a la imagen (como acabamos de apuntar mas
arriba), de la mera anécdota de taller, ya que las correcciones sobre las medidas que se
podrian suponer exactas (que no lo son) no pasarian de los pocos centimetros. Asi, si la
obra, de 737mm de ancho, los mantuviese, deberia medir, segin la proporcion aurea,
1192,5 mm y no los 965mm que mide. Ocurre lo mismo si aplicamos la proporcion raiz
de 2 (por abatimiento de la diagonal del cuadrado sobre la linea imaginaria que
construira el rectangulo deseado) o la regla de los 5/4 (donde para cumplirse precisaria
de 20 secciones cuadradas de 184,25 mm cada una, y no lo hace).
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Aparte de las preguntas que han surgido, como vemos, en torno a la eleccion de este
tipo de formato (méas cuadrado con respecto a los canones de la época) por parte de la
autora y de sus posibles respuestas, me gustaria apuntar una apreciacion que se hace
evidente ante el andlisis de la obra: muchas veces cambios sutiles producen asombrosos
resultados, de esta manera utilizando como soporte un rectangulo un poco mas tendente
al cuadrado se consigue un mayor grado de estabilidad de la pieza; por contra, uno mas
alto o largo o apaisado, a la hora de realizar un retrato, lo haria parecer mas excéntrico o
exagerado. El barroco, época de fuertes contradicciones, se concentra pues, a nuestro
entender, también a la hora de elegir la autora este tipo de formato modificado, ya que
contrapone el escorzo y la exageracion contorsionista de lo representado a su soporte
estable y fuertemente asentado mediante un truco sumamente inteligente. La leve, casi
transparente sensacion de inquietud que envuelve la obra como una niebla o0 un minimo
zumbido, por tanto, ya esta desde la génesis de la obra, asegurada.

5.3. MATERIALES Y ASPECTOS TECNICOS

Como corresponde a una artista de su tiempo, la autora trabajaba utilizando la
pintura al 6leo con base de aceite purificado de linaza (se habia descartado, poco a poco,
la colza o la nuez por su tendencia al amarilleo y al oscurecimiento). Los pigmentos
posiblemente los moliese ella misma (ya que se representa sobre la piedra que servia a
tal efecto) sin necesitar de asistentes o aprendices de taller. Esto ultimo dependia, como
ocurre aun hoy en dia, mas del volumen de trabajo que del amor hacia los materiales por
parte del artista, que se supone siempre casi exagerado.

La obra se presenta en un soporte de tela de lino crudo tensado sobre un bastidor de
madera muy seca, posiblemente de abeto, tilo, sauce, roble o dlamo y preparado en base
a varias capas de imprimacion. Esta se componia generalmente de una emulsion a base
de cola de Colonia mezclada con agua en diferentes proporciones, para las primeras
capas, encargadas de cerrar los poros de la tela, seguida, una vez secas las primeras, de
otra compuesta ahora por yeso natural o creta mezclado con blanco de zinc al bafio
Maria. A este blanco primero, que afiadia (si asi se deseaba) luminosidad a la obra, y
que se adaptaba extraordinariamente bien al trabajo con veladuras, solia afiadirsele
algun colorante con la intencion de entonar la pieza desde un principio, generalmente
ocre, gris 0 rojo oscuro, como en este caso, donde la autora lo muestra explicitamente
(ocupando el centro espacial de la obra, que no el del nudo de tensiones) como quién se
desnuda ante el espectador ensefiando parte de sus secretos de cocina. (Doerner, 1982,
pag.303-304)

Una vez el preparado el soporte y sobre un trabajo de dibujos previos, la autora
comenzaba a desarrollar su trabajo. Estudios actuales de inspeccién con rayos X
aplicados a la imagen han descubierto arrepentimientos (por ejemplo, en la mano
superior que porta el pincel), lo que demuestra ajustes a la hora de centrar el sentido de
la obra antes de ser finalizada. Posiblemente el autorretrato se haya trabajado por zonas
y capas, Y no en su conjunto, técnica que se mantuvo aun en algunos artistas durante el
Rococo (siglo XVIII) y que fue duramente criticada, sobre todo a partir de finales del

24




Reivindicaciéon de una mujer pintora. Andlisis historiogréafico y textual
de Autorretrato como alegoria de la pintura de Artemisia Gentileschi

siglo XIX con la llegada a la escena del arte de los ultimos pintores romanticos (Turner)
y el advenimiento de las primeras vanguardias. Con todo, la autora, después de haber
imprimado y entonado el cuadro, comenzé posiblemente a trabajar las partes oscuras de
la obra, después cuidd el claro-oscuro, las zonas de penumbra y degradados, para
terminar, aplicando los tonos claros, como era costumbre en la época. Por ultimo,
Artemisa trataria de cuidar la correcta reproduccion de los reflejos de luz y las sombras,
asi como el complicado tono irisado de las telas plegadas de su vestido, lo que evidencia
un virtuosismo total en el dominio de la técnica. La aplicacion de un barniz protector
terminaria de entonar el conjunto y de oscurecerlo con los afios.

Siguiendo este hilo, cabe destacar, que al observar la obra el contraste técnico entre
un fondo trabajado con la técnica de la veladura (aplicacion de finas capas superpuestas
de color muy diluido sobre un fondo que ofrece su textura al resultado final) y un
tratamiento del resto de la imagen mediante la pincelada de color directo (sin veladura).
Que la imagen no se recorte contra el fondo debido a este contraste se consigue
aplicando un degradado o sfumato que lo unifica y aleja a este tipo de trabajos de
cualquier resonancia que los equipare a los iconos bizantinos o la pintura rusa de
alrededor del siglo XI, en donde una imagen fuertemente marcada e iluminada se
recortaba sobre un fondo que habia sido trabajado con una técnica muy diferente
(campo plano de pan de oro).

Por ultimo, queda comentar como suponemos que Artemisa Gentileschi acometio el
trazado de su dibujo sobre la superficie de la obra. Al ser un autorretrato (la propia
autora era su modelo) la primera idea nos sugiere el uso de algun tipo de espejo donde
la autora se vio reflejada, paso necesario a la hora de conocerse 0 reconocerse como
estructura autonoma. Ahora bien, la forzada y casi imposible postura de la artista que se
estd representando impediria un trabajo directo sobre el lienzo, ya que éste la habria
obligado a un ejercicio casi acrobatico a la autora, que no podria verse en los espejos y
pintar con comodidad a un tiempo manteniendo tan extravagante postura. El tamafio de
los espejos que tendria que haber utilizado también es otro problema, ya que en la época
lunas correctamente azogadas y de semejante formato eran bienes escasos, cuando no
casi imposibles de conseguir; aunque podria haber cabido esa posibilidad.

Ante la obra, pues, uno se inclina a pensar que la autora o bien se basé en una serie
de dibujos previos bien aprendidos que ordend mas tarde en la composicion o utilizo
una modelo. Ante esta Ultima opcidn, volvemos a encontrarnos ante dos posibilidades:
se trabajo sobre el conjunto adaptando la fisonomia de la propia Artemisa a la de la
modelo que se estaba utilizando o se optd por escoger una persona de gran parecido con
la autora que simplificaba todo este duro proceso de caracterizacion pero que a nosotros,
hoy en dia, nos hace plantearnos preguntas no sobre la autoria de la obra, fuera de toda
duda, sino sobre la identidad real de la retratada-representada, aunque, posiblemente,
mas alla del propio interés historiografico, poco interesara comprobar la veracidad o no
de este dato, ya que si Artemisa se identificé con la figura pintada, y asi lo hace constar
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desde el titulo, con eso el asunto queda sentenciado, ya que ante tal autoridad cualquier
tipo de comentario o conjetura no podra ser bien recibido.

5.4. NIVEL FIGURATIVO. EFECTOS DE PROFUNDIDAD

Esta seccion del trabajo me ocupo del nivel figurativo que se corresponde con el
contenido del cuadro derivado del parecido que sus componentes tienen respecto a los
objetos del mundo real, con lo que nos muestra la imagen y el por qué. Asi mismo trato
de analizar como se construyen tanto el punto de vista, el encuadre, el observador, asi
como la representacion del movimiento.

5.4.1. ( QUE VEMOS EN LA IMAGEN?

En el cuadro se identifica:

1.

La figura bien iluminada de una mujer, se llega a determinar que es una
mujer por los atributos femeninos (los pechos), por una convencion social
como la vestimenta que lleva y porque nos lo expresa la ficha técnica.

La imagen femenina bien iluminada que se aprecia esta sobre un fondo
oscuro, matizado y de fuerte tendencia al rojo, que se mantiene (la mujer) en
una postura forzada en lo que apunta a ser el propio acto de pintar, dadas
ciertas evidencias claras como son los atributos para desarrollar el trabajo.

En el fondo se aprecia una parte de un lienzo que aparentemente estd en
blanco.

El pincel en la mano derecha apoyado (suponemos, pues en las imagenes que
nos llegan de la obra el pincel sale por la vertical del lienzo) en un pafio a
punto de ser trabajado que hace de fondo de la obra (tanto en el plano real
como en el recreado en el lienzo);

La paleta y el resto de pinceles sujetos y ordenados correctamente en la
izquierda; una piedra de moler colores bajo este mismo brazo;

La manga derecha remangada o inexistente desde el codo, pudiendo el
vestido estar cortado de esta guisa como si se tratara de algun tipo de ropa
profesional ideado para mantener el brazo con el que se trabajaba al
descubierto con el proposito de que la tela no entorpeciese o, peor aun,
estropease el trabajo; la mirada atenta y concentrada en el trabajo que se esta
Ilevando a cabo;

El cabello descuidado, en contraste con los detalles especializados del
vestido;

El mandil, simbolo del trabajador, que cubre la ropa para favorecer la labor
mientras identifica al propietario.

Una mirada mas atenta nos hace recapacitar sobre la postura forzada de la pintora,
sobre la perspectiva que tan solo se intuye mediante el uso de la inclusién de un diedro
por contraste de luz que cae en vertical sobre la cabeza en escorzo de la pintora, casi en
el extremo derecho de la obra (extremo sobre el que recae, por cierto, todo su peso) o
sobre esa gran zona central vacia como un nucleo uterino a punto de ser germinado o
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fecundado. También sobre la profundidad forzada a no serlo, pues un fondo
directamente negro o muy oscuro la anula por completa mientras uno como este,
medianamente iluminado, evidencia la extrema proximidad del pafio que anula el
infinito, que cierra, como una enorme losa oscura, la ventana abierta al paisaje que
proponia Alberti como bandera del nuevo hombre del renacimiento.

La pintora va a pintar, o ya lo estd haciendo, lo evidencia su postura y sus atributos
simbolicos (ahora los enumeraremos) pero nosotros no podemos ver lo que pinta, ni tan
siquiera imaginar lo que querria pintar, tal es el vacio que la rodea como un limbo
oscuro e incierto. Mediante una deduccién metaléptica (Iéase expresar una accién
mediante otra relacionada metonimicamente con ella), podriamos pensar que ella va a
pintar el propio autorretrato que ahora vemos, pero no sera asi ya que toda la obra, tal
como se Ve, ésta gira en torno a su figura y a su carga simbolica en el momento justo de
ser representada y como la artista decidié que asi fuera representado. Artemisa, pues,
construye un relato y es el espectador el encargado de leerlo a partir de su
desciframiento simbdlico tanto iconografico como estructural.

5.4.2. ICONOGRAFIA EN LA OBRA

Estos son los elementos simbolicos representados por la autora y que destacan como
complementos del resto de la composicion. Este es el significado que les asigna Ripa en
su tratado de Iconologia. (Ripa, 1987, pags. 210-211-212):

e Cabellos rizados y desordenados simbolizan el furor creativo.

e Cadena con mascara que cuelga del cuello: tradicion, por una parte, y fidelidad a

la naturaleza, por otra.

e Telatornasolada en vestido: virtuosismo técnico.

e Color rojo oscuro del fondo: furia contenida.

e Color verde oscuro del vestido (aunque tornasolado): fertilidad asociada a la
destruccidn (tono oscuro). El verde se elaboraba a partir de un pigmento extraido
del cardenillo del cobre, altamente toxico. Por otra parte, el verde era un color,
desde la tradicién egipcia, especialmente masculino (Osiris, dios de la vida y de
la muerte, era representado verde). También el verde es el color del diablo
vestido con su traje de cazador de almas o, en la liturgia catdlica, el color de
diario que no conmemora nada, el color del trabajo. Por altimo, el verde en un
retrato, solia representar la posicion burguesa del retratado. Mona Lisa, en el
famoso cuadro de Leonardo, iba vestida de verde, aunque no irisado.

e Figura en fuerte escorzo como simbolo del esfuerzo.

e Atrticulacion de la composicion, abierta en curva hacia la izquierda, en torno al
propio acto de pintar como reivindicativa del propio caracter practico de la
pintura frente a otros trabajos mas tedricos, aunque sin abandonar, y esto es muy
importante, la necesidad de tener inventio a la hora de ejercitar su desarrollo.
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5.5. NIVEL PLASTICO. EFECTOS DE SUPERFICIE

Este epigrafe estd constituido por la identificacion de los elementos formales, de
cOmo es y cdmo se organiza el cuadro. En la misma linea de estudio me aproximo a la
obra analizando la organizacion de sus lineas, formas, colores, incidiendo de forma
especial en los elementos esenciales del Barroco como son la luz (iluminacion), el color
y Su composicion.

5.5.1. COMPOSICION Y CONTRASTE

Componer es ordenar los elementos plasticos que configuran una obra pictérica. La
composicion es por tanto el factor que proporciona coherencia formal a la obra. En toda
composicion debe existir un nexo de unién que proporcione unidad a los signos visuales
y dote a la obra del pertinente equilibrio. Por lo demas, aspectos como el encuadre, el
punto de vista, la composicion, el tipo de dibujo, la iluminacién y las tensiones y
recorridos dentro y fuera de la obra pasan a analizarse en el siguiente parrafo.

La composicidn, en curva evidente y extrema, obedece a la tendencia de la época
barroca. El contraste (entre fondo y forma, entre figura que se espera ordenada y se
encuentra en escorzo o entre voliumenes y vacios) como estrategia visual agudiza el
significado de la obra, excita y atrae la atencidén del espectador y dramatiza su
significado haciéndola, al mismo tiempo, mas dindmica.

Ahora bien, sobre un encuadre que se asienta mediante la utilizaciéon de un soporte
que tiende, como ya hemos visto, hacia un formato ligeramente mas cuadrado de lo que
cabria esperar, nos encontramos ante un recorrido visual que, aungue centrado en la
forma redonda y bien iluminada de la cabeza, tiende a desplazarse linealmente, por una
parte, siguiendo la linea que describe el brazo derecho de la figura hasta salir por el
extremo superior, y por otra, siguiendo el cuerpo hacia la parte baja y derecha de la obra
para continuar su camino hacia la parte inferior izquierda, por donde sale este vector de
fuerza que no se cierra, de ninguna manera, sobre si mismo. La imagen de la
composicion seria pues la de una C invertida o la de una g que se cortaria por su panza.

Con los siguientes esquemas, paso a explicar y analizar grafica y textualmente las
cuestiones relacionadas con la composicion en cuanto a sus formas, equilibrios y
tensiones del cuadro a estudio.
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Figura 9. Tensiones generales.

En la figura 9, se aprecia que la obra esta dominada por una curva en forma de c
invertida con salida por su parte izquierda superior e inferior. La curva refuerza su
tendencia hacia la izquierda gracias al triangulo que se forma en su interior. La vertical
la marca la linea que corta la parte derecha de la obra y que se oculta detras de la figura.
Una nueva vertical sale por la parte inferior derecha. Otra se dibuja gracias al vértice
formado por el final del medallén.

La cabeza, con sus propias lineas de tension interna en ojos nariz y boca, corta la
curva compositiva haciendo ganar a la obra en profundidad visual. La horizontal,
extremadamente baja, hace que la figura ascienda contra todo prondstico de
composicion.
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Figura 10. Envolventes de vacio central.

Como ya se ha visto en la figura 9, el vacio central queda definido tanto por medio
de la curva que describe el cuerpo como por el triangulo que alli se forma y que aqui se
muestra. Dos vértices de ese tridngulo se apoyan, o parten, de las lineas horizontal y
vertical mientras el tercero se junta con la mano derecha, en la parte superior izquierda
de la obra.

Figura 11. Sintesis compositiva

La figura 11, muestra, de forma sintética, eliminando tensiones internas y
confluencias, la curva dominante de la composicion en forma de c invertida. La media
elipsis descansa sobre la base del corte horizontal y compensa su tensién con el vertical.
Se podria definir como composicién en forma de perfil de media luna creciente.
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Figura 12. Masa vertical

La masa de color vertical, como se puede ver en la figura 12, corta la composicion
anclandola por la derecha, consiguiendo con esto estabilizar la imagen.

Figura 13. Perspectiva.

Como se puede observar en la figural3, los dos planos delimitados por la luz hacen
intuir un juego de diedro abierto en perspectiva con focos y fugas exteriores.
Continuando las lineas imaginarias propuestas en la obra es facil reconstruir ese diedro.
El punto de vista quedaria ligeramente elevado con respecto al centro.
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Figura 14. Fugas.

Los puntos de fuga, como se ve en la recreacion de la figura 14.1, quedarian muy
alejados del plano de representacion. Este procedimiento hace que el muro-diedro se

acerque al plano de superficie.

Figura 15. Triangulaciéon por manchas negras.

Contra o sobre el triangulo descrito dentro de la curva se asienta este, formado por
las lineas que une las tres manchas negras dominantes en la obra: pelo-paleta-trasera de
mandil. La composicion se tensa y equilibra a un tiempo con el uso de este triangulo
que afade a la imagen, aparte de ritmo, profundidad, ya que hace que la figura emerja
desde el plano anterior a ella. (Ver la figura 15).
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Figura 16. Triangulacion por manchas blancas

En la figura 16, se destaca como las manchas blancas forman un nuevo tridngulo,
invertido al formado por las negras. Esto consigue seguir equilibrando la obra. Sus
veértices son: dedo pulgar de mano derecha-frente-pintura blanca sobre la paleta.

Figura 17. Sintesis final compositiva

Si se suma la curva de composicion general a la linea posterior de perspectiva
obtenemos una imagen sintética como la que muestra la figura 17. En las figuras 18 y
19, se inserta de nuevo la sintesis final compositiva, pero esta vez sobre la imagen del
cuadro.

Con el analisis pormenorizado de la composicién y el contraste elaborado, pretendo

dejar demostrado que la realizaciéon del cuadro, estd dentro de los parametros

compositivos que dictaba el estilo Barroco. Las obras pictéricas barrocas se
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caracterizaban, como hemos observado, por una absoluta libertad compositiva
donde la predileccion renacentista por situar la figura mas importante en el medio y
pintar el lienzo en partes simétricas se abandona para adoptar una composicion
asimétrica y tectonica. Esta nueva organizacion en la composicién se fundamentaba
en todo aquello que significara o mostrara desequilibrio o hiciera parecer que la
escena continuaba fuera del encuadre. Esta composicion atectonica en la imagen a
estudio se logra basicamente utilizando las lineas diagonales, en cruz- aspa y
escorzos.

Figura 19 Figura 8

5.5.2. ESQUEMA DE PERSPECTIVA

La forma de abordar la autora el asunto de la perspectiva en la obra, aparte del
tratamiento formal de la imagen en escorzo, que requiere de un conocimiento muy
preciso de su técnica y usos, se basa en la utilizacion (como ya se tratd mas arriba)
de un plano de color iluminado que, desde la parte superior de la imagen, nos la deja
intuir.

De esta manera, el lienzo representado en tono rojo-negro termina, por la
derecha, chocando sobre o junto a un plano mas iluminado y que tiende a cerrarse en
un punto de fuga muy alejado del plano de superficie pero que se intuye con
facilidad. Los extremos superiores e inferiores de este diedro también salen del
campo de vision siendo el espectador el encargado de acotarlos. Sin otro limite que
este doble plano que se adosa literalmente al personaje iluminado (la autora, sobre la
que se ajusta la perspectiva, junto al contraste de luz, que define su estructura
volumétrica), el fondo, no llegando al pafio negro (como en muchas otras obras de la
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autora, de Caravaggio o de Velazquez-ver su Cristo-) despeja una posibilidad de
escape, de fuga, de mirada tras el telon (tamque ilumina levemente el campo en fuga
en contraste con la imagen principal casi resplandeciente. Aqui, mientras que el
recuerdo al pasado es inevitable, ya que el contraste entre un fondo plano y una
figura fuertemente iluminada y exenta sobre ese fondo es un modelo de
representacion frecuentemente utilizado desde Bizancio hasta finales de la edad
media (figura sobre fondo uniforme de campo de color dorado, por ejemplo)
también se observa un vector formal que contrasta con este primero y que, contrario
a él, dirige su linea de fuerza hacia un futuro donde la imagen se presentara-
representard libre de ataduras objetuales-retinianas, disuelta en un magma, en una
nebulosa, liberado también el uso del color o de la textura como se vera al recordar
las obras de Turner (este fondo de lienzo, como se apuntd mas arriba, puede
recordarnos directamente a un fragmento de obra de Turner) y todo lo que llegara
después (sobre todo impresionismos y primeras vanguardias histdricas).

5.5.3. EL COLOR Y LAS FORMAS

La figura esta trabajada con precision naturalista, cuidando volumenes y formas.
El fondo, en fuerte contraste con la figura (como ya se apuntd mas arriba) se trabaja
con la misma precision e intencién que la figura, aunque aqui se busca trabajar una
textura mas abstracta y matérica. El color (aparte de su valor simbolico) se adapta a
las formas y mediante €l se construyen u ocultan los volumenes sobre el plano del
lienzo. Resalta sobre manera el tratamiento de las carnes, muy iluminadas (la luz
Ilega entera desde la izquierda sin utilizacion de puntos fijos ni cafiones, tampoco se
pretende el efecto teatral de la iluminacion por medio de velas, mas bien se diria que
ésta llega desde una ventana abierta tras el propio espectador, la ventana que quiza
se ha negado a la autora y que no aparece representada).

También el color debe valorarse, en la obra, como recorrido, pues es a través de
él que transitamos por la curva que parte desde la parte superior izquierda hasta la
inferior izquierda pasando por el extremo opuesto de la obra (donde recae una parte
importante de su peso y desde donde también, gracias a ese peso que la hace tender
hacia la linea de base, se equilibra), y también como estacién o depdsito construido
mediante esta curva y el rojo del fondo que despega como una parte casi autobnoma.
El movimiento, concentrado también en esta curva, parece haber desaparecido,
creando una interesante tension escénica a tener muy en cuenta, y no observamos
recursos estilisticos o de forma o construccion que nos lo representen de algin modo
que no sea el de la disposicion ha o la tendencia hacia la mano en el acto de pintar
podria haberse representado, de haber perseguido la autora este efecto o resultado,
difuminada como Velazquez difumind, hasta hacer desaparecer en un campo de
color licuado, los radios en marcha de la rueca de sus hilanderas.
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Figura 20. Esquema de organizacion cromética

Como se puede apreciar en el esquema de estructuracion del color, [Fig. 20], la
organizacion croméatica de la obra, como el resto de aspectos formales, se caracteriza
por los contrastes. Ahora bien, si la composicion basa su estructura formal en la
evidencia de esas lineas de tension, el color, de alguna manera, camuflaré las suyas bajo
la apariencia de la construccion de un entorno real armonico y ordenado donde no se
apreciaran, a simple vista, disonancias extremas. Podria decirse que la autora utiliza el
color en superficie, aparte de para construir los volumenes, como generador de
tensiones latentes. Algo ocurre en esta obra que nos produce al mismo tiempo
desasosiego y una suerte de extrafia quietud contemplativa. Quiza ese enfrentamiento
constante entre contrarios funcione como parte del fuselaje sobre el que la autora
construye el cuerpo entero de la obra.

De esta manera, la utilizaciéon del color no podria funcionar de otra manera. Sin
olvidar que no hay choque frontal, ni atisbo de expresionismo, es notable sefialar el
contraste entre el rojo del fondo, calido y denso, y el verde oscuro (vejiga) del vestido,
frio, irisado y pulido, complementarios. Las carnes, blancas (rosas) y muy iluminadas,
quieren ascender (esa es su tendencia) por una linea (la del brazo que trabaja y que
cruza el plano desde la parte superior izquierda hasta la parte inferior derecha)
fuertemente descendente, como queriendo salvar una pendiente. Los negros Yy las tierras
oscuras también, sobre todo el pelo, hacen que se tensiones nuevamente la obra pues
tenderan a caer, a posarse en el fondo, desde su posicion elevada.

Aun asi, como ya se ha dicho, la composicion es armonica y consigue el equilibrio,
siquiera en parte, gracias a la utilizacion que hace Artemisa de un juego de triangulos en
donde el uso estudiado de la colocacion del color esconde muchas tensiones
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superficiales poniendo en funcionamiento otras, como se ha visto, mucho mas sutiles.
Asi, la colocacion del pequefio blanco sobre el oscuro de la paleta, en la parte inferior de
la obra, hace de vértice de un tridngulo que se completa con sus otros dos, uno en el
hombro caido de la figura (izquierdo) y otro al final del brazo derecho, justo donde
arranca el pliegue que articula la mano que pinta, como se puede observar en la
[Fig.21].

Figura 21

La cabeza es la base invertida de este triangulo y la cadena (un triangulo en si
misma) su altura. Contra éste, destaca el tridngulo formado por las masas de negro
siendo su base el brazo inferior y su veértice superior la cispide de la cabeza (el pelo). El
conjunto formado por los dos ojos, la boca y la nariz (muy marcada también como linea
oblicua de composicion) forman uno méas pequefio y que se inserta al rectangulo ocre
que es el grupo entero de la cara.

Otro parte del mismo sito, pero se superpone a éste, pues serd ahora la oreja derecha
el vértice, y el perfil de la cara, en contraste con la zona oscura de su brazo derecho, uno
de sus lados (los otros dos seran la linea final del pelo, recortada sobre la frente, y todo
el recorrido que va desde la barbilla hasta el principio de la oreja izquierda).

Por ultimo, sefialar ciertas ausencias, que resultan muy significativas en esta obra.
Aunque la autora ha necesitado del uso de toda la gama cromatica que ofrece la paleta
para poder construirla, es evidente que ha evitado los colores puros. Tampoco el azul
aparece si no es muy mezclado (en los verdes), ocurriendo lo mismo con el amarillo y
sus derivaciones. Manda el rojo, los ocres, el verde vejiga, el negro y algo el blanco
(poco blanco pero de extrema importancia). Parece que, cuidando hasta el final las
sutilezas, la autora haya, en un alarde de virtuosismo, decidido encerrarlos a todos en el
tono irisado del vestido.
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5.5.4. DIBUJO Y LUZ

Aunque la construccion a partir del color y la iluminacién dominan sobre el
empleo del dibujo como eje vertebrador de la estructura de la obra, éste no deja de
tener una importancia fundamental. Entendido, ya desde el Renacimiento, como
lenguaje autonomo, en el Barroco se consolido esa tendencia (que no decayo hasta
la época romantica). Artemisa, atenta a los canones de la época, como ya hemos
visto, utiliza un tipo de dibujo naturalista y atento al detalle, muy cercano en su
técnica al utilizado en los estudios cientificos, aunque adaptado a sus necesidades.
En esta obra mantiene esa tendencia y, aunque apartado por el empleo del color, la
luz y sus derivaciones (claroscuro, degradado, esfumatto, veladura...) de mantener
un papel absolutamente principal a la hora de construir la imagen, se podria, dada su
categoria, seguir afirmando que aqui también el dibujo es la letra con la que se
escribe el relato que se quiere contar.

6. INTERPRETACION

Como ya queda dicho el Autorretrato como Alegoria de la Pintura es una
interpretacion personal de Artemisia Gentileschi de las indicaciones que Cesare Ripa
expresa en su libro Iconologia, donde el escritor describia como se debia personificar un
concepto abstracto como la pintura. Esto es lo que Cesare Ripa dice al respecto:

Alegoria de la Pintura

Mujer hermosa, con el cabello suelto, largo y negro, ensortijado de
muy diversas formas y maneras, y cejas enarcadas, mostrandose con ello
sus fantasticos conocimientos y meditaciones. Se ha de cubrir la boca con
una banda que va atada por detras de las orejas, llevando al cuello una
gran cadena de oro de la que cuelga una mascara, y leyéndose en medio
de su frente: Imitatio, Imitacion. Ha de llevar un pincel en una de sus
manos, sujetando un cuadro con la otra, apareciendo vestida con una
tlnica de pafio de varios colores que hasta los pies cubre, y poniéndose
luego junto a ellos algunos instrumentos de los que le son propios, para
demostrar asi que la pintura es muy noble ejercicio, no pudiendo
realizarse sin gran aplicacion del intelecto; aplicacion y dedicacion
mediante las cuales se valoran y miden entre nosotros todas las
profesiones de cualquier clase que sean, no variando en consecuencia la
dignidad del Autor por el valor de sus obras, por muy perfectas que
fueren, del mismo modo y manera que si no fueran suyas (Ripa, 1987,
pag. 210).

Gentileschi, aprovecho su condicion de mujer para realizar el cuadro y siguio las
referencias de Ripa sobre la “alegoria de la pintura” menos una, que no debi6 gustarle
nada: esta excepcion corresponde a la de la banda para cubrir la boca. Para el escritor la
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boca amordazada hacia referencia al silencio y a la soledad en los lugares ocultos y
secretos al que el artista se confinaba para su mayor inspiracion. Estos son los parrafos
de Cesare Ripa, para seguir descifrando la iconologia del cuadro.

- “Se pinta dicha imagen muy hermosa, por cuanto su belleza indica
la nobleza que la adorna. Sucede de este modo por cuanto que una y otra
de dichas cualidades vienen a ser equivalentes en cuanto a perfeccion,
siendo ambas al tiempo muy dignas de atencidn y reconocimiento”.

- “Los cabellos que tiene se hacen largos y negros, apareciendo
rizados en algunas de sus partes, seran producto y consecuencia de su
condicion negligente, pues asi es el cabello, manifestacion exterior de la
cabeza, como lo son de su interior todos nuestros pensamientos y
fantasias”.

“Las cejas enarcadas nos muestran al pintor maravillado o
estupefacto, pues en verdad que estas gentes se dedican a tal sutil
investigacion de las cosas mas minimas, en si mismas consideradas,
como ayuda y alimento de su arte, que facilmente caen y se entregan a la
estupefaccion y la melancolia”.

- “Ha de llevar ademas una cadena de oro de donde cuelga una
Mascara, para mostrar que el arte de la imitacion esta inseparablemente
unido a toda la actividad de la pintura. La cadena de oro hace referencia a
la tradicion y herencia recibida por el artista”.

- “La tela tornasolada del vestido o el drapeo cangiante, entre verde y

violeta, aluden al virtuosismo técnico del artista para realizar la obra”
(Ripa, 1987, pags. 210-211-212).

Estos son los elementos que Artemisia toma y reinterpreta en su cuadro. Intento
descifrar el significado

Dado el interés y la agudeza de la aportacién, reproduzco un pérrafo de la teoria de
Sandra Accatino sobre el cuadro, en este texto la estudiosa de las artes plasticas y desde
una vision muy particular, ofrece una original version:

En un siglo que volvio habitual la comparacion de la creacion divina
con la creacion artistica, los brazos abiertos de Artemisia, el fuerte
escorzo de su cuerpo y sus dimensiones imponentes nos recuerdan la
imagen del Dios creador que Miguel Angel pint6 en la Capilla Sixtina.
Como en esas imagenes, el cuerpo surge de una oscuridad a penas
esbozada hacia la luz, mientras la punta de su pincel se posa en el umbral
que la separa del espacio del espectador. A pesar de nuestra cercania, es
tal el ensimismamiento y la intensidad de Artemisia que ni siquiera nota
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nuestra presencia. Asistimos como unos voyeurs, al acto de su propia
creacion (Accatino, 2016).

Por su parte Francisca Pérez Carrefio en su libro Artemisia Gentileschi, aporta
elementos fundamentales para comprender tanto la realizacion como el significado del
cuadro:

No obstante, lo cierto es que en esta imagen de si misma, la
Gentileschi se evade de la mirada del espectador. EI mundo de la pintura
tiene autonomia y la sefiala respecto al real. Frente al autorretrato
canonico, en el que el artista de frente, se mira (y se pinta) mirando, vy,
mira, mirando al espectador, éste es un caso en el que Artemisia se
presenta como una tercera persona pintando. No hay reflexividad sino
autonomia. El escorzo de la figura refuerza esa idea y la posicion de los
brazos abarcando en un semicirculo un espacio propio dentro del cual
surgiria la obra en la obra. Los tonos pardos dominan la superficie del
lienzo, creando un espacio que se abre desde el fondo a la derecha hacia
el frente y hacia la izquierda. La figura de Artemisia, su frente y su
escote, son iluminados desde este angulo, también interior a la
representacion. Solo la especial muestra de habilidad técnica en el color
de la blusa, que oscila entre el verde y el violeta alude a la naturaleza
pictérica del cuadro, a su ser para ser visto (Pérez Carrefio, 1993, pag.
95).

Sobre la base de las propuestas de Accatino y Pérez Carrefio, aventuro mi propia
interpretacion:

La primera impresién al ver la imagen fue que me encontraba ante una obra que tenia
lecturas en clave de persona que no pueden desligarse de la vida privada de la autora. A
pesar de que data de una fecha en la que han pasado casi dos décadas del suceso de su
violacion, la manera en se retraté reflejaba para mi la huida de una persona atormentada
por su biografia, que solo encontraba en la pasion de pintar cierta liberacion de su
sufrimiento. Su postura era una mirada forzada en la que parecia estar buscando ese
matiz de luz, un reflejo especial en el motivo que estd pintando; moviéndose
ligeramente trataba de encontrar el lugar exacto por donde mirar al objeto. Al ser un
autorretrato esa actitud puede decir también que en realidad estaba tratando de buscarse
a si misma, descubrir quién era. Por tanto, a mi criterio es un cuadro que mantiene una
dualidad, la persona que sufre y quiere escapar de si misma a través de su ocupacion
pasional y en paralelo esta ocupacion la lleva a descubrirse a si misma.

En posteriores visionados la imagen que observo sigue siendo la de la figura de una
mujer que emerge de la oscuridad con los atributos de pintora en sus manos. Pero lo que
aprecio esta vez es una actitud diferente, ya no veo una mujer torturada sino una mujer
orgullosa que exhibe su potencial como pintora, erigiéendose como el mismo acto de
pintar y en el momento del éxtasis creativo. Antes de volver a referirme a la funcion de
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la luz, quiero resefiar la importancia de la postura de Artemisia en la obra, esta posicién
cumple dos funciones, la primera dar esa sensacion de movimiento al cuadro y la
segunda mostrar el esfuerzo fisico que la pintura necesita para ser ejecutada.

En la pintura de Artemisia la luz y la oscuridad hacen de guia y muestran el trayecto
que debe seguir el observador para encontrar e identificar las zonas de interés que la
autora plasmoé en su cuadro. Se puede considerar por tanto al mismo nivel de
importancia la luz y la sombra ya que cada uno de estos elementos lleva consigo un
mensaje a descifrar. La luz exterior incide directamente sobre la cara, el escote y el
brazo, mientras de la oscuridad surge su figura y tras ella el lienzo en blanco:

- El brazo derecho porta la técnica para realizar la obra.

- Lafrente iluminada representa la intelectualidad para pintar.

- El escote me refiere a la pasion por la pintura.

- El lienzo en blanco representa la tabla rasa, lo nuevo, lo renacido.

La luz, como ya se ha visto mas arriba, inunda la obra desde fuera del plano del
lienzo (plano medio superior izquierdo), construyendo los volimenes y otorgando
jerarquias, y su empleo, asi ajustado, nos hace preguntarnos finalmente por qué no
ilumina el lienzo(representado)que Artemisa se dispone a pintar dejandonos con la
duda(ya muy contemporanea)acerca si lo que alli se representa no sera un simulacro: el
cuadro que se va a pintar, la autoria, la importancia del trabajo de los agentes artisticos
(adaptados a la época), el tiempo en el que vive, su sexo, su propia vida, su memoria.
Mediante el uso intencionado de la luz, Artemisa Gentileschi, vuelve a sorprendernos
con una paradoja, la que contrapone la verdad naturalista que imponia la ciencia de la
época (proyectada sobre las técnicas del arte) al simulacro sincero elegido por el artista
como modelo de supervivencia.

La mirada es uno de los elementos que hacen del retrato un género especial, en la
mayoria de los autorretratos los 0jos nos invitan a mirar y nos hacen complice de su
actividad, pero Artemisia no, ni nos mira ni le importamos, es ella y su fulgor pictérico
lo que importa. En el cuadro se destacan las partes de la pintora mas comprometidas con
el hecho de pintar, el resto desaparece Su expresion denota estar muy concentrada para
destacar la figura de la pintura y su actividad intelectual. En este cuadro Artemisia
reivindica la condicion social del artista y el aspecto cientifico de la pintura, cosa
mentale, dejando atras los severos traumas de su vida y esto lo hace sin importarle la
presencia del observador, la intromision de la mirada de aquel para quién esta hecha la
imagen.

Otra de las claves mas importantes que tiene el cuadro es el lienzo vacio que sirve
como fondo del cuadro. Para entender la funcion del citado lienzo recurro a la
definicion del concepto Tabula rasa, esta es una frase que en latin significa "lienzo en
blanco". Puede ser usada para referirse a alguien cuya mente es similar a la de un lienzo
en blanco, lo que significa que estd libre de pre-concepciones 0 nociones previas.
También puede ser usada en general para identificar una situacion sin precedentes o
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donde algo existe en su forma o estado originario y puro. Considerando la explicacion
realizada de Tabula rasa, no parece que Artemisia lo incluyera de forma gratuita sino
manifestando que su persona emerge de esa oscuridad como una persona nueva sin las
rémoras ni lastres de su pasado.

Otro dato significativo es que la superficie que ocupa el lienzo vacio ocupa el 50%
del cuadro, capital para dotar a la figura de la pintora, de la carga simbolica que precisa
y al cuadro de la fuerza intelectual que requiere. Ese espacio vacio parece representar el
futuro, es el lugar que ocupara la nueva creacion como consecuencia del poder de la
pintura.

Una de las impresiones que tengo es que la calidad pléastica del cuadro es tal que me
induce a pensar que es una obra realizada desde la madurez y donde Artemisia une
técnica y concepto. Ningln artista y menos siendo mujer se hubiera atrevido a
representarse como la misma personificacion de la pintura en periodo del siglo XVII,
sin estar plenamente convencida de que lo era. Por tanto, la artista nos ofrece una
version novedosa y pionera donde el autorretrato y la alegoria se unen en un perfecto
maridaje para realizar una obra de autoafirmacion y reivindicativa.

Al considerar el orden que ocupa el cuadro en su produccion pictorica, cabe pensar
que lo realiz6 para dar fe de la liberacion de las ataduras emocionales y artisticas que
atenazaron a la pintora hasta la muerte de su padre. Tampoco es desdefiable que a esas
alturas Artemisia se hubiera convertido en una reputada pintora de corte y que habia
sido la primera mujer miembro de la Academia de disefio de Florencia y en poder vivir
de su arte. De la misma forma se puede considerar importante para su
autoreconocimiento la amistad que tuvo con Galileo Galilei, Buonarroti, (sobrino de
Miguel Angel) y demés mecenas como Carlos | que invité a su corte a su padre y a ella
como Unicos representantes de la pintura de la peninsula italica.

Por tanto, en comparacion a obras anteriores en las que Artemisia pintaba cuadros
casi biogréficos con personajes de un perfil histérico y heroico, en este lienzo la pintora
se muestra en escena, sin careta ni camuflaje, tal como ella se veia a si misma, que no
era otra cosa que como autentica personificacion de la pintura y asi lo reivindica.

7. CONCLUSIONES

Una vez presentados y analizados tanto los datos de la contextualizacién historica,
asi como de los aspectos técnicos, plasticos e iconologicos de la obra, paso a dar por
terminado el trabajo con las conclusiones; sin embargo antes me gustaria hacer alguna
consideracion pertinente sobre algunas cuestiones.

Parece obvio que el estudio de la obra de Artemisa Gentileschi se ha visto muy
influenciado por los sucesos de su vida, sobre todo por el episodio de su maestro y tutor,
Agostino Tassi, y por la interpretacion de los mismos a lo largo de la historia. La herida
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de la violacion y el juicio posterior parece claro que significaron un gran impacto en la
pintura de Artemisia. Sus cuadros fueron experimentos metafisicos para tratar el dolor
fisico y psiquico. Las heroinas de su arte, principalmente las representaciones que
realiz6 de Judith sometiendo a Holofernes, son mujeres con capacidad de castigar a los
hombres siniestros.

En cuanto a la cuestion plastica tendriamos que subrayar que en el Autorretrato
como Alegoria de la Pintura contiene todas las caracteristicas del Barroco. También se
identifican todos los elementos que hicieron famoso el arte de Caravaggio, por lo que se
certifica que su influencia en el cuadro es manifiesta. La espectacularidad de la figura
impacta en relacion a ese fondo neutro casi indefinido como representacion dramética
de la proeza fisica y de la intelectualidad de la pintura. Se debe destacar el uso del
claroscuro, una de las caracteristicas mas importantes del naturalismo y del tenebrismo
diferenciando las zonas que quiere sefialar segun su jerarquia. Tampoco se puede
menospreciar el influjo que ejercio su padre Oracio Gentileschi, que le ensefi6 a pintar
antes que, a leer, y que se aprecia en la obra en el virtuosismo con que aborda la
realizacion del vestido, dotandole de un gran realismo con el manejo de una gama de
colores mas rica y variada

Por primera vez una pintora recoge los elementos que Cesare Ripa habia
determinado para la interpretacion de un concepto abstracto como la pintura. Con gran
audacia, Artemisia Gentileschi plasma en una sola imagen a la alegoria y a la artista. En
cuanto a la interpretacién de la imagen, conviene repetir que Artemisia se representa a si
misma como la personificacién de la pintura, yendo en contra de las convenciones
sociales de la época. Era la primera ocasion en la que una pintora no se mostraba como
una mujer artista sino como el mismo acto de pintar.

En conclusién, resumida en una frase mi lectura del cuadro sostiene que esta obra,
eminentemente reivindicativa, no es producto de una mente dubitativa, ni mucho menos
de un ser en continuo sufrimiento, sino de una persona muy consciente tanto de sus
conocimientos como de su valia como artista. Esta autoafirmacion pictorica se resuelve
de forma intrincada y compleja, por lo que me ha parecido conveniente resumir mi
interpretacion en una especie de guia de lectura o esquema donde se detallan los
elementos que componen la imagen asi como su funcién compositiva.
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GUIA BREVE PARA INTERPRETAR
“AUTORRETRATO COMO ALEGORIA DE LA PINTURA”

Avtorretrato como alegori

Artemisa Gentileschi

secorrido visu
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