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Esther before Ahasuerus, Artemisia Gentileschi, 
1628–1630.

“I would venture to guess that Anon, who wrote so many poems 
without signing them, was often a woman.” 

Virginia Woolf, A Room of One’s Own
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Ilustración de portada 
Alba Cantalapiedra González

www.ateliermagazine.es

A Vase of Flowers, Margareta Haverman Dutch 1716
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LA BURBUJA

Mujeres, las  eternas enterradas. 

Este número 0 trata de dar luz al oscuro 
Atelier que, durante años ha permaneci-
do encerrado bajo llave y cuyo interior es-
conde el trabajo y obra de miles de muje-
res que un día fueron artistas como Ellos  

El Olimpo en lo más alto y Atlántida en las 
profundidades del mar. Escondidos, inacce-
sibles y anhelados por los mortales. El lugar 

Dios y la Tierra Prometida. Una burbuja trans-
parente desde donde se ve el mundo del que 
hablan. Pero ellas al llegar a su pared de cris-
tal, la burbuja desaparece como un espejismo. 

La mitología de aquellas mujeres artistas 
que, quizá, en algún momento de la historia 
de la humanidad existieron, pero hoy nadie 
habla de ellas. Exiliadas de la ciudad de los 
dioses, las hijas de Lilith que nacieron fue-
ra de las murallas del Edén, los anónimos 
que durante siglos se ennegrecían al paso 
de grandes artistas varones de mano diestra.

Delicada e irrompible hasta ayer, la burbuja 
del arte bailaba azuzada por el viento sobre las 

cabezas de los mortales llegando hasta un oa-

quienes han retratado más de una vez un bo-

para hablar de la belleza de sus musas. Y se 
acercan sin preocupación acabando su burbuja 
enzarzada entre los pinchos de un denso rosal.
A duras penas la esfera cristalina -donde 
siempre han cohabitado aquellos de rango 
masculino, dotados de la gracia de dios- salía 

en su coraza. Delicada, pero no irrompible. 

Las musas son artistas, las musas tie-
nen nombre, apellidos, rostro y la mis-
ma gracia de la que ellos decían tener. 
Brujas aquellas que coquetearan con los pig-
mentos con destreza, malditas las que fueran 
elegidas por su don. ¿Quiénes son ellas? No 
serían, dicen, más de dos o tres. Si el don de 
una mujer no se encuentra entre sus manos. 

La burbuja continúa vagando con algunos re-
miendos sobre nuestras cabezas. Pero ellas 
se encargaron de dejar escondido un legado 
del que hoy merece hablar. Por ellas. Por-
que el arte se escribiría con mano diestra 
de varón, pero no se dibujó bajo su sombra.

Boy Blowing Soap Bubbles. Allegory on the Transitoriness and the Brevity of Life,
Karel Dujardin, 1663 7



ME HAS OLVIDADO COMO A ESTE 
PARAGUAS ABANDONADO

‘Una amiga con el pseudónimo masculino Richard Mutt envió, como es-
cultura, un urinario de porcelana para la exposición de Independientes’

Maldito Richard Mutt, quién eres. Sólo queda una de las figuras de porcelana en 
el centro de mesa de este salón. El señor y la señora Owen se reencarnan en un 
nuevo personaje y los ojos de una mujer observan curiosos los objetos que llenan 
la estancia mientras repite ‘me has olvidado como a este paraguas abandonado’ 
Te lo dice a ti, a mí y se lo repite una y otra vez al que fue su obsesión; Duchamp. 

La Baronesa Elsa von Freytag, la primera Dadá Americana nunca quiso ser artista. 
Como dijo Jane Heap, editora de The Little Review: ‘Ella es la única de todo el mundo 
que viste Dadá, ama Dadá y vive Dadá’ Nacida en Swinemünde en 1874 pero para el 
mundo nació en 2002 cuando Irene Gammel y Glyn Thompson rescataron su biogra-
fía y dieron nombre a la que, muy posiblemente, fuera la pionera en el Ready-made.

El arte encontrado de Archives of American art Journal en 1982 revela-
ría una realidad muy distinta a la que llevaba recorriendo los altos estánda-
res del arte moderno y surrealista del siglo XX. Aquel R. Mutt era una ami-
ga del famoso artista Duchamp según le escribía a su hermana Suzanne en 
una carta del 11 de abril de 1917. La anónima mujer, le había enviado un uri-
nario de porcelana para la exposición Independientes bajo dicho pseudónimo. 
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Marcel Duchamp?
1917
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Pero el artista jamás reveló quién era 
Mutt, si bien es cierto que en diferen-
tes ocasiones había optado por firmar 
su obra con un pseudónimo femenino 
¿Era en realidad Duchamp un ladrón? 
Si lo era o lo fue poco importaba. Ha-
bía labrado una exitosa carrera artís-
tica gracias a La Fuente, el enigmático 
urinario que con el mismo misterio 
desapareció. Sólo queda la fotografía 
de Alfred Stieglitz para la revista The 
blind Man, pero daba igual, era un uri-
nario. Se podrían hacer muchos más. 

El ready-made nació bajo su apellido, la 
recolección de objetos de la calle para 
su posterior conversión en un objeto ar-
tístico. La sensación de absurdo de ver 
una rueda de bicicleta sobre un taburete 
y otorgarle un significado único y su-
rrealista. Pero por entonces la Baronesa 
Dadá ya lo hacía, vestía, vivía y sentía el 
dadaísmo parte de su ser y así fue hasta 
el día de su muerte en 1927 al prender 
el gas de su apartamento de París. No 
fue hasta 1950 cuando Duchamp con-
firmó su propia autoría de La Fuente, 
advirtiendo además que la había com-
prado en J. L. Mott Iron Works pero al 
poco tiempo se descubrió que ni la ha-
bía comprado en aquella tienda de fon-

tanería ni se vendía el propio modelo.

¿Quién creo el movimiento del arte 
encontrado? El imaginario colectivo 
asumió de buena manera que debía 
ser Duchamp. El mismo año que se 
autoproclamaba creador de La Fuen-
te y ésta desaparecía La Sydney Janis 
Gallery le pedía al artista la compra 
de varios modelos de urinarios para 
exponerlos en la Challenge and Defy, 
éste accedió y se dedicó en los poste-
riores años a firmar bajo unas letras 
prediseñadas Richard Mutt. Y así fue 
hasta 1964 cuando la galería Schwarz 
exhibiría la serie más famosa de urina-
rios de Duchamp, una serie ‘limitada’. 

¿Robada la obra y robado el discurso 
artístico? Duchamp se volvía de oro 
mientras Elsa habría muerto años an-
tes pobre y olvidada como aquel para-
guas abandonado del que le hizo una 
estatua a su amado Duchamp, Existe la 
carta, existe la firma y el estilo artísti-
co que lleva a cabo la Baronesa Dadá. 
El señor y la señora Owen permane-
cerán en anonimato y ya no queda 
ninguna figura de porcelana sobre la 
mesa. Richard Mutt, ya te conocemos.
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“El objetivo de mi trabajo es nombrar el mundo en femenino”
Paula Bonet
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CAMINANDO 
      EN CÍRCULOS

La evolución de la obra de Paula BonetLLLLLLLLLLLLLLLLLLLLLLLLLaaaaaaaaaaaaaaaaaaa   eevolución de llla obbbbra dddde PPPPPPPPPPaula Bonet
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‘La culpa no hay que buscarla en los astros, en  nuestras 
hormonas, en nuestros ciclos menstruales o en el vacío de 
nuestros espacios internos, sino en nuestras instituciones 

y en nuestra educación”
Linda Nochlin

La historia del arte, como otras muchas histo-
rias está escrita por una mano diestra y mascu-
lina. Hace años Linda Nochlin se preguntaba 
por qué no había mujeres artistas y respondía: 
las hay. Las hay, siempre las hubo, pero aque-
lla mano diestra ha sido durante siglos la en-
cargada de, con la goma de borrar, reducir a 
la mínima expresión el recuerdo y trabajo de 
miles de artistas que un día compartieron no-
toriedad con los que hoy llamamos genios.

Linda Nochlin despertó de aquel estado de 
REM donde no existía la mujer como sujeto, 

femenina en el mundo del arte. Hoy son mu-
chas las mujeres que han despertado y se han 
levantado en busca de aquellas desaparecidas 
en la historia. Anónimos, obras atribuidas a 
nombres de varón e incluso algunas de ellas 
desaparecidas. Paula Bonet fue quien no dudó 
en poner la mano en el fuego cuando habló del 
caminar en círculos de las mujeres, el día que 
despertó gracias a su segundo trabajo: La Sed.

Tras un libro lleno de delicadeza, como fue 
Qué hacer cuando en la pantalla aparece THE 

END. Su estilo preciosista y lleno de metáfo-
ras fueron la excusa para no hablar en crudo 
de la realidad en la que la mujer se desenvuel-

modo romántico, casi melancólico las ilustra-
ciones de Bonet dieron una visión equivocada 
de la situación real de dolor que quería sig-

tóxicas y vivir bajo el yugo del patriarcado. 

Plasmó aquella tormenta de pensamientos con-
tradictorios sobre lo que había supuesto a la so-
ciedad su anterior trabajo a través de la dureza 
de La Sed. Dejando en un segundo plano las re-
laciones amorosas y sus desencuentros, sacando 
a la luz temas tabú como el suicidio, el verdade-
ro dolor que sienten las personas tras una rup-
tura, cómo volver a rehacer una vida, la soledad 
o la culpa. Su estilo pictórico se tornó oscuro, 
encontró las respuestas que años llevaban ator-
mentándole, la sensación de culpabilidad que 
no sólo ella, sino muchísimas mujeres llevaban 
años sufriendo en silencio. La artista valencia-

Paula Bonet 
2016



Como cuando un ciego ve los colores por pri-
mera vez, abre los ojos a un mundo lleno de in-
formación desconocida. Sin comprender los sig-

la realidad que pasa frente a su retina a la velo-
cidad de la luz. Los colores en el rostro, en las 
manos, la culpabilidad y opresión en el pecho. 
Así fue como Paula descarnó sus más profundos 
pensamientos y cambio las acuarelas azules y las 
metáforas por la crudeza y la oscuridad de La 
Sed. Puso color y forma a las preguntas que años 
llevaban rondando a las mujeres sin darse cuenta 
de que también había dado vida a sus respuestas

Fue en esta época de su obra artística cuan-
do, no sólo despertó de su situación personal, 
sino también de cómo la historia del arte ha-
bía cementado el recuerdo de miles de artis-
tas femeninas y comenzó a realizar diferen-
tes trabajos para la visilibización de la mujer.

Uno de ellos fue la portada de Mètode, una 
revista de ciencia con perspectiva de géne-
ro y dos de sus proyectos más viralizados: las 
ilustraciones corporativas de Las mujeres del 
libro por el 8 de marzo. Sin acuarelas, sin me-
táforas, sin retoques. Su época delicada y lle-

desgarrar su interior en aguarrás y óleo ocre.

Minimalismo, dureza y honestidad. Sin acua-

convirtiéndose en la única metáfora posible para 
la artista, la simbología de la desolación y resu-
rrección. Su último trabajo Roedores. Cuerpo de 
embarazada sin embrión habla de lo que nadie 
quiere hacer eco, tal y como hacía en su ante-
rior trabajo, pero esta vez consigue una crudeza 
aun mayor, se puede percibir el dolor a través 
de la pincelada. La soledad a la que se enfren-
ta alguien tras aborto, el tema tabú de la mujer.

17Ilustración de La Sed Ilustración de Qué hacer cuando en la 
pantalla aparece THE END



Es más que evidente que La Sed supuso un antes y un des-
pués en su obra, el vaticinio de lo que más tarde llegaría 
como culmen de su trabajo escrito y pictórico. Su último 
libro rompería todos los tabúes acerca del aborto involunta-
rio. Harta de no comprender qué ocurre en su interior como 
mujer, ni tampoco en el exterior. Aprendiendo a base de 
golpes, dolor y, sobre todo, sentimiento de culpabilidad. El 
óleo y grabado han sido durante sus dos últimas obras el ca-
nal para romper con lo que nadie habla, pero todos conocen.

Miles de personas son las que hoy leen los textos de la ar-

su obra, con lo que piensa y divulga tanto en sus escritos 
como en sus redes sociales. Ella es una de las artistas que 
se ha encargado de difundir y dar a conocer a aquellas que 
hoy ya no tienen voz para reclamar su puesto en el mundo 
del arte. Pero también se ha encargado de dar voz a aquellas 
mujeres que cada día sufren las desventuras de ser mujer.

Es tarde, y como diría Rosa Luxemburgo ‘Quien no se 
mueve no siente sus cadenas’ Está llegando un momen-
to en el que el círculo por el que siglos las mujeres han 
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BOLSILLOS ANTIABURRIDOS Y 

BARAJAS DE JUEGO DE TRONOS

Entrevista a Alba Cantalapiedra

BBOOLLSSIILLLLOOSS  AANNTTIIAABBUURRRRIIDDDDDDDDDDDOOOOOOOOOOOOOOSSSSSSSSSSSS   YYYYYYYYYY  

BBBBBBBBBBBBBBBBBAAAAAAAAAAAAAARRRRRRRRRRRRRRAAAAAJJAASS  DDEE  JJUUEEGGOO  DDEE  TTRROOOOOOOOOONNNNNNNNNOOOOOOOOSS

Demasiado joven para tener una 
biografía.

Esa es la descripción que Alba Can-
talapiedra deja en sus redes sociales 
al hablar sobre sí misma. Pero para 
tener veintitrés años la ilustradora 
ya tiene bastante que contar sobre su 
trayectoria entre pinceles, iPad y bo-
lígrafos. Una de las artistas jóvenes 
más reconocibles de Valladolid, vive 
ahora en Galicia y puede decir sin 
ninguna duda que del arte, aunque 
no sea como esperas, se puede vivir. 

P: Quién es Alba Cantalapiedra?

No sabría qué decirte, de momento no 
es nadie importante. Creo que soy una 
persona que tiene inquietudes artísticas 
como puede tener muchísima gente y 
por el momento estoy intentando vivir 
de ello ya no tanto el hecho de hacer-
se un hueco dentro del mundo del arte 
y la pintura que sería estupendo, pero 
actualmente acabo de salir de mi etapa 
académica y estoy intentando encon-

poder dedicarme a ello en un futuro. 

21Fotografía de Alba Cantalapiedra



P: ¿Por qué decides dedicarte al diseño gra-

Tiene varios motivos, cuando yo acabé bachi-
llerato no tenía ni idea de que hacer porque 
desde pequeña había pensado que lo mío sería 
Bellas Artes pero me encontré en un momen-
to en el que no estaba tan segura. Bellas Artes 
es pintura, escultura, fotografía, modelado, y 
yo sí, quería pintar y quiero pintar pero tam-
bién ilustrar. No sabía si ahí me iba a encontrar.
Por otro lado en segundo de bachillerato cur-
sé una asignatura que se llamaba diseño, era 

-
que era como el programa de Art Attack. 

Otro motivo es muy personal pero fue muy de-
terminante en el momento. Estaba muy enamo-
rada de un chico de Galicia, él vivía allí y yo 
en Valladolid que ya había bastante distancia, 
me habían hablado muy mal de Bellas Artes en 
Salamanca y Madrid estaba muy lejos de él. Sí 
que es verdad que un alto porcentaje también 
fue sentarme a la mesa y preguntarme cómo 
quería enfocar mi vida, tenía muy claro que 
no quería pasarme los días escribiendo fren-
te al ordenador. Quiero experimentar, quiero 
hacer cosas quiero pintar pero también quiero 
trabajar de algo en un futuro. Y el diseño grá-

-

lo que entre todo un poco elegí esta carrera

Creo que referentes en la ilustración que me han 
marcado y que realmente los noto sin lugar a du-
das Gabriel Moreno o Pat Perry. Sveta Doroshe-

va  tiene una obra muy femenina monocromáti-

Dentro de la pintura, a nivel actual, Oli-
via Charmaine, Joseph lorusso y Malcolm 
Liepke. Los tres siguen una línea de man-
cha, de unión y es algo que me llama mu-
cho la atención cómo con poco se hace tanto.
Por nombrar un clásico Mucha, me encanta en 
general me gusta muchísimo el Art Nouveau.

Mi Trabajo de Fin de Grado, sin duda. La ba-
raja de Juego de Tronos. No sé si es el com-
ponente emocional, pero lo que sí es cierto 
es que esta serie ha marcado ocho años de mi 
vida. Lo vi al día desde la segunda tempora-
da, me ha acompañado durante tanto tiem-
po que decidí abarcar todo mi TFG a esa se-
rie. Cuando la acabé me sentí muy vacía.

Bolígrafo bic. Me considero demasiado poco 
conocedora de lo que existe y realmente las téc-
nicas que yo abarco es poquísimo con todo lo 
que se puede hacer y técnicas que hay, pero me 
siento muy cómoda. El lápiz me parece sucio 
y el bic me encanta, deja un resultado que lo 
intento reproducir con el ipad pero es que no es 
lo mismo. Me siento muy cómoda, pero ya te 
digo, sólo de momento, tengo muchísimo que 
aprender. Quizá, en un tiempo, encuentre otra.
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-

Si que es verdad que esto no me ha molesta-
do por el hecho de que la gente lo reproduje-
ra basado en los míos, porque yo estaba ha-
ciendo la customización del bolsillo con una 
obra ya existente en la historia del arte. No 
me puedo atribuir el diseño porque son otros 
artistas. Lo que me molestaba es que dije-
ra ‘voy a hacer esto’ y no te mencionan, ni 
te dicen nada e incluso se lucran a tu costa. 

No quiero hablar muy alto porque esto no es 
mío, pero concebir esta idea y que te la co-
jan sin nada como ha podido ser dibujos míos 
como me he encontrado en fundas de mó-
vil que dices Dios mío pero, ¿qué haces? La 
mejor opción creo que sería la educación y 
la concienciación. A mí no me sirve de nada 

poco de Photoshop la puede quitar, y lo mismo 
podría pasar con la marca de agua. Esto creo 
que tiene que empezar por un cambio propio, 
personal. Pero tal y como está el gremio de 
desvalorizado creo que el camino va para largo

 

Sí, estoy en ello. No sé cuándo podré hacerlo 
porque es un proceso muy tedioso porque ade-
más encontrar proveedor de pantalones es muy 
complicado. Espero algún día poder. Tengo una 
idea en mente pero todavía no quiero decir nada 
y espero poder darle el toque a estos diseños 
y poder reproducirlo, ojalá vea la luz este año
Quizá, incluso antes de verano pero to-
davía no hay nada claro,, pero este 
año espero poder llevarlo adelante.

. -

No soy muy de favoritos, no me gusta escoger, pero 
sería Beso en la cama de Toulouse Lautrec, me encan-
ta ese artista. No sé qué tiene, pero a mí me encanta. 

Tengo proyectos pero creo que de momen-
to no puedo contar nada. Pronto irán vien-
do la luz, sobre todo por mis redes sociales.
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Girl in a Boat with Gees
Berthe Morisot
1889



La pincelada impresionista
Biografía de Berthe Morisot

Tantos espléndidos cuadros, iridiscentes, aquí, precisos, espontáneos, que 
con futura sonrisa harán que, aún antes de sopesar sus cualidades, un nom-
bre, que da título al folleto que los ordena, la simple enunciación de ese 

-
gura de genio, de exquisita elegancia.

Stéphane Mallarmé
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Vue du petit port de Lorient
Berthe Morisot

1869



Como si de un telón un segundo antes de mos-
trar la incertidumbre de su interior se tratase. 
La pincelada marcada con nombre y apellidos, 
la magia de la luz y la satisfacción que provo-

la primera mujer en bautizarse impresionista. 

El arte en la Francia de 1864 vivió la llegada de 
una joven de veintitrés años que con dos paisajes 
expuestos en el Salón de París se posicionaría en 
la vanguardia de la época. Morisot había asisti-
do desde hacía siete años antes, junto a su her-
mana, a clases privadas de dibujo con Geoffroy 
Alphonse Chocarne, Joseph Benoît-Guichard 
y Camille Corot, quienes, inconscientemente 
moldearían la inspiración y técnica de la artista. 

De mirada extranjera. La mirada de quien 
se envuelve de la belleza de lo visto por pri-

el primer halo de luz que ve un ciego tras 
recobrar la vista. Los colores reproduci-
dos la primera vez que alguien los observa. 

Asidua a las sesiones de copiado del Louvre 
e inducida por Guichard años atrás, en 1868 
conocería a Manet en uno de esos encuentros. 
Gracias a su duradera amistad pudo aprender 
en las veladas que se celebraban en la casa de 
Manet, acerca de los debates sobre el arte mo-

derno que se celebraban en el Café Guerbois, 
ya que era un lugar vetado al sector femenino.

La retroalimentación de los artistas del mo-
mento como Baudelaire, Edgar Degas o Atruc 
causaría en ella una evolución en su obra im-
portante. Tras el estallido de la guerra Fran-
co-Prusiana en 1870 y por una salud delicada 
de la artista decidió volver a la casa de sus 
padres en Saint-Germain-en-Laye, donde re-
tomaría la pintura por primera vez tras el co-
mienzo de la guerra. Así nacería La Cuna y 
Mujer y niño sentados en el prado en 1871.

El uso del color blanco es el gran punto de la 
obra de Morisot. Vive su propia pintura y pinta 
su propia vida, fue la cotidianeidad lo que la 
hizo alzarse como una de las grandes artistas 
del París impresionista. La predilección por los 
colores claros, los detalles marcados a pincela-
das gruesas, pero a la vez delicadas. Los tonos 
pastel, las sonrisas y retratos de la gente de su 
alrededor. Cronista en su época de todo aque-
llo que consideraba bonito. Su obra tiene un 
encanto particular que no se encuentra en sus 
contemporáneos y colegas Renoir o Cézanne.

Sus modelos se encuentran en el en-
torno, no en un taller bajo los mandos 
de un maestro. Morisot busca la expre-

27



sión psicológica de las modelos y encuentra y reproduce a la calidad de la realidad 
la expresión de sus pensamientos. Desarrolló al máximo una técnica que su maes-

-
se casi cuenta su mentor le había dado la llave del éxito a una joven Berthe.

En 1872 vende un total de veintidós pinturas a Paul Durand-Ruel, un famoso comer-
ciante y promotor parisino. Hecho que la catapultaría en su fama. Un año más tarde se 
volvería a presentar como todos los años anteriores al Salón de París. Donde, en esta 
ocasión solamente aceptarían uno de sus cuadros y llegando a negar la participación 
a Monet, Pisarro y Sisley. Un hecho que llevaría a la creación, un año más tarde, de la 
Sociedad Anónima de Pintores, Escultores y Grabadores. Había nacido el Impresionis-
mo. Haciéndose material en la primera exposición de sus artistas inaugurada el 15 de 
abril de 1874 en el antiguo taller del fotógrafo Nadar, ubicado en el IX Distrito de París.

Su estilo evolucionaría a una pintura más rápida gracias a su viaje a Wight con su ma-
rido en 1875. De pincelada corta, un estilo experimental y de retratar la instantanei-
dad como si se tratase de un diario de viaje. Ella pinta a su manera, diría Paul Valéry.

La obra de la artista hace, no sólo que nos demos cuenta de que sus ojos eran los de una 
extranjera caminando por primera vez bajo la realidad de sus óleos, sino que hace par-
tícipe al espectador de este hecho. Vuelve a quien observa su obra un extranjero más. 
Tras visitar el estudio de Renoir 1886, Morisot se inspiraría en algunos de sus dibujos 

De nuevo su pintura evolucionaría hacia estudios de desnudos. Emplearía distintas técnicas 
como el pastel, el carboncillo o el grabado pudiéndose observar en la Exposición Impresio-
nista, celebrada en 1886, donde presentó once óleos, además de una serie de acuarelas, dibu-
jos y abanicos decorados. Tras exponer en Londres y Nueva York y con su primera exposi-
ción individual como artista en 1892, tres años después moriría por una congestión pulmonar.

28 Femme et enfant au balcon
Berthe Morisot

1872





EL COLOR DE 
LA FEMINIDAD



La delicadeza, la calma y la pasividad asociadas a los colores pas-
tel. La fuerza, la agresividad y la valentía a los colores saturados. La 
maldad, el peligro y el miedo a los oscuros. Un color es capaz de ha-
certe sentir, de llevarte hasta un recuerdo, de provocarte una sensa-
ción de incomodidad o, por el contrario, de una relajación absoluta. 

Los hospitales son blancos, los villanos de Disney verdes, las enfermedades 
amarillas y el peligro rojo. Pero existen dos colores que han alcanzado un 
estatus aún más importante y controvertido: El color de lo masculino y de lo 
femenino. El rosa y el azul, la eterna batalla entre dos colores antagonistas que 
no únicamente designan un género sino todos los atributos que traen con él.

El rosa, un rojo desaturado. Un color pastel, delicado y pasivo como hasta 
hoy se atribuía a la mujer. En el imaginario colectivo esta asociación co-
lor-género lleva siendo así desde siempre incluso llegando a -intentar- ra-
zonar una explicación lógica a que el rosa sea un color asociado a lo feme-
nino desde el comienzo de los tiempos. Pero no es así, ni lo ha sido nunca. 
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Nacimiento de Venus
Sandro Botticelli

1485-1486



Fue aproximadamente en los años veinte 
cuando comenzó este complicado idilio en-
tre color y género. La llegada de los grandes 
almacenes, las marcas de ropa y la moda hizo 
que, por una decisión -que podría haber sido 
otra perfectamente- se asociara a las muje-
res con el rosa y a los hombres con el azul. 
Sin ningún tipo de miramiento, sin razón y 
sin un análisis sociológico. Simplemente se 
había encontrado el modo de que los tintes 
resistieran mucho más a los lavados con 
agua hirviendo, por lo que se comercializó 
este tipo de vestimenta para niños. Se le lla-
mó ‘Moda reformista’ y fue la que liberó a 
la mujer del corsé y cambió de pies a cabe-
za la forma de vestir a los niños. Y, como 
en todas las modas, la sociedad lo aceptó y 
es un hecho que se mantiene a día de hoy.

Hasta la llegada del siglo XX los colores 
en niñas y niños eran lo completamen-
te opuesto y tiene mucho más sentido que 
la moda impuesta hoy. En el libro Pink 
and Blue: Telling the Boys from the Girls 
in America, Jo Paoletti explica que en los 
años setenta la moda infantil era unisex. 
La historia del arte ha retratado a la Virgen 
María con mantos en color azul ultramari-
no. Y no porque el azul se le atribuyera a 
la mujer, sino porque dicho pigmento era el 
más caro del mercado, era considerado una 
joya a la hora de pintar e incluso los artis-
tas tenían que hacer una factura a parte a la 

hora de realizar un encargo puesto que este 
tipo de azul era tan extremadamente caro 
que no todos podían permitírselo. Al úni-

la Virgen María, se le atribuyó a las niñas 
y mujeres. Por otro lado, el azul es apaci-
ble, pasivo e introvertido. Se le vincula al 
agua que es un atributo también femenino. 

Goethe llamó al rojo ‘el rey de los colores’ y 
no la reina. El rojo es un símbolo de fuerza 
y agresividad. Es pasión y también podría 
atribuirse a lo femenino por el deseo sexual 
que despierta este color. Los vestidos rojos 
y el pintalabios rojo pasión. Por su lado, el 
rosa, el rojo desaturado es mucho más cor-
tés. Shakespeare en Romeo y Julieta decía 
‘I’m the very pink of courtesy’ es decir, soy 
tan cortés como el color rosa. Es el color del 
desnudo y lo erótico puesto que recuerda al 
tono de la piel. Durante el Barroco muchos 
retratos de varones se visten entre colores 
rosa. El rosa era el pequeño rojo, el color 
dado a los niños que un día serán un gue-
rrero y vestirán en sus trajes de este color. A 
todo ello añadimos el punto religioso, pues-
to que los nobles ricos donaban sus trajes 
gastados a la Iglesia que eran transforma-
dos en ropa litúrgica y en 1729 se declaró 
el rosa como color litúrgico, siendo los sa-
cerdotes quienes lo llevan el tercer domin-
go de cuaresma y el domingo de adviento.
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Y, realmente, daría igual si se aso-
cia un género con un color si no se 
hiciera uso de prejuicios sobre esta 
correlación. Pero la llegada de la 
Segunda Guerra Mundial haría que 
se asociase el rosa a la homosexua-
lidad, siendo Hitler quien obligase 
a llevar a todos aquellos presos ho-
mosexuales un triángulo rosa. El 
rosa, un color débil, un color afemi-
nado. Si bien es cierto que psicoló-
gicamente el rosa es un color dulce, 

dulces y a lo suave ninguno de es-
tos adjetivos debería ser considerado 
peyorativo. El azul no es más fuerte 
que el rosa, durante siglos ha sido un 
color asociado a la realeza, pero tam-
bién el pequeño rojo. Las familias 
de bien eran las únicas que podían 
permitirse entintar sus vestimentas 
a menudo puesto que desteñían con 
facilidad, así como el blanco nuclear.

¿El rosa es de lo femenino y lo azul 
es lo masculino? Evidentemente 
no. El ser humano siempre busca-
rá el sentido a todo lo que le rodea, 
lo catalogará, etiquetará y dará un 
sentido a lo que siempre ha estado 
de un modo casual en la naturale-
za. Y, verdaderamente, si hubiera 
que elegir un color para la femi-
nidad hoy en día sería el violeta.





PECHOS Y NATURALEZA

Entrevista a Eva Zurita

Teta, seno, pecho, mama. La 
zona del cuerpo femenino tabú 
del siglo XXI y, sin embargo, lle-
nan los museos de arte de ellas. 

Los desnudos femeninos constituyen 
el 85% de la colección artística del 
MET, la anatomía femenina ha lide-
rado los temas pictóricos y escultóri-
cos durante siglos de historia del arte. 

Y nos encontramos ante un siglo 

XXI que agoniza cada vez que se 
encuentra de cara con un desnudo.
Eva Zurita, artista de Málaga se 
ha dado a conocer en el panorama 
actual gracias a sus maceteros en 
forma de torso femenino desnudo. 

Realizados con arcilla, y ahora 
mismo vendidos por gran parte 

-
jan a la perfección la inmensa va-
riedad anatómica de pechos que 
se pueden encontrar en el mundo.
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P: Estudiaste ilustración en Málaga, ¿co-
mienza aquí tu pasión por la ilustración o lo 
comienzas a descubrir a raíz de tu carrera?

Desde bastante joven, tenía claro que me 
encantaba eso de dibujar, modelar, pinturas, 
lápices...me crié rodeada de aquello y me 
fascinaba; pero no pensaba que esto tam-
bién podría ser un modo de ganarse la vida, 
aparte de una forma de expresarse y sacar 
no se qué cosas que los artistas necesitamos 
sacar. Después del bachiller artístico no te-
nia ni idea de lo que quería hacer, ni sabía 
qué era eso de la ilustración. Me comentaron 
brevemente en qué consistía y me encantó.

Aunque tuve muy buenos profesores, creo 
que ninguno supo transmitir en qué consis-
tía realmente la ilustración, o qué mundo tan 
amplio es y lo he ido descubriendo después, 
leyendo, observando, conociendo personas y 
creando. Ahora tengo bastante claras las dife-
rencias entre ser ilustrador, dibujante, artista 
plástico... yo creo que soy más de lo último.

P: ¿Cómo crees que se consigue un estilo 
propio como el que tú tienes en tus ilustra-
ciones?

Es muy común que cuando estamos empe-
zando, andemos perdidos. Tampoco enten-
demos bien este mundo del arte y a veces 
ni a nosotros mismos. Así que se tiende a 
buscar referentes y representar cosas o uti-
lizar técnicas que pueden asemejarse mu-
cho a alguien que admiremos. Hay personas 
que se ofenden, pero yo creo que me atre-
vería a decir que muchos hemos estado en 
esa situación y es muy frustrante. Te sien-

-
dor ni nada. Si eres consciente de esto y 
de que tienes que encontrar tu camino pro-

ser muy curioso, pero siempre con respeto.

P: ¿Crees que es importante encon-
-

trador o también se puede vivir como 
tal siendo un artista más ecléctico?

Es un tema delicado porque a veces el es-

casi todos los del gremio nos gustaría vi-
vir de nuestro trabajo propio; Entonces, si 
consigues  encontrar otra forma de traba-

se venda, me parece totalmente respetable. 

Yo, por ejemplo, he encontrado un producto 
que ha tenido mucho éxito; no es lo que más 

que está muy en consonancia con el resto de mi 
trabajo. Encontrar un equilibrio, básicamente.

P: Tienes una línea bastante extensa de 
macetas con pechos, ¿en qué momento 
nace esta idea?

Esta idea surgió a raíz de una Expo individual 
que hice en Barcelona. Estaba aburrida de 
exponer sólo dibujos, así que decidí comple-
tar la Expo con algunos platos pintados y un 
macetero de pechos, siendo la temática de la 
expo era “mujeres y plantas”. Ya había visto 
esta idea pero la adapté a mi estilo. No tenía 
intención de ponerla a la venta, pero empeza-
ron a hacerme pedidos y fue todo poco a poco 
hasta el punto en el que estoy ahora, que prác-
ticamente dedico todo mi tiempo en realizar 
pedidos y venderlas por todo el mundo. Ten-
go que decir que la idea original no es mía, 
tampoco sé de quién es y que muchos artis-
tas hacen trabajos similares y de verdad que 
me encanta porque por lo general hay apoyo. 
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Imágenes de los maceteros
Eva Zurita



-

Sí y no. Tenemos muchísimas herramientas y 
parece que el arte vuelve a tomar importancia 
en nuestras vidas. También requiere muchísimo 

los impuestos y autónomos son altísimos, des-
animan mucho porque ves que la mitad (o más, 

para pagar y luego encima no tenemos muchos 
privilegios cuando realmente son necesidades.

-

Lo relacionado con el mundo infantil, sin 
duda. He hecho murales y muchos dibu-
jos para niños, incluso algún cuento, y me 
resulta más placentero. Fluyen más las 
ideas porque a los niños es más fácil dar-
les todas las opciones y fantasías posibles. 

He ilustrado dos cuentos, pero no los he sentido 
muy míos. Me gustaría mucho ilustrar un cuento 

la hora de dibujar. Estoy segura que lo haré tar-
de o temprano. Tengo muchas ideas que sacar.

clásico, las personas que veo por la calle, las 
personas que imagino, los niños que me ro-
dean (sobrinos, alumnos...) y sus conversa-
ciones, la naturaleza, mis plantas, mis Gatos...

-

Muchas ideas entre manos...poco tiempo... Pero 

de modelado, también algún producto nuevo, 
soy un desastre, lo reconozco. Tengo ideas pulu-
lando por mi cabeza, pero no consigo ordenarme 

38 Fotografías de Eva Zurita







LA PUNTA DEL 
ICEBERG

No están en los libros de arte, desde luego. Tam-
poco en volúmenes recopilatorios de grandes 
artistas de la historia del arte. Y te preguntas que 

-
temente importantes como para recordarlas.

Y la realidad incita a pensar así. Múltiples ti-
tulares de medios de comunicación hablaban 
de la mayor representación femenina de la his-
toria de la Feria de Arte Contemporáneo este 
2019. Un 26% de mujeres fueron expuestas en 
una de las ferias más importantes del año. Qui-
zá no haya mujeres artistas, ¿es acaso un arte 

de cuentas, así lo dice la historia del arte y así 
se ha podido comprobar esta pasada edición 
de ARCO. Pero el océano es muy profundo y 
simplemente se muestra la punta del iceberg.  

Giorgio Vasari es considerado uno de los pri-
meros historiadores del arte, quien recopiló en 
el siglo XV la vida y obra de muchos artistas 
italianos en el Renacimiento en su libro Vida 
de los más excelentes pintores, escultores y 

arquitectos. Un siglo después llegó Karel van 
Mander con Het Schilderboeck y en 1724 An-
tonio Palomino con Las vidas de los pintores 
y estatuarios eminentes españoles. Y nadie 
cabeceó dos veces cuando leía estas obras 
carentes de una representación femenina. 

Anguissola ha mostrado su mayor aplicación 
y mejor gracia que cualquier otra mujer de 
nuestro tiempo en sus empeños por dibujar; 
por eso ha triunfado no sólo dibujando, co-
loreando y pintando de la naturaleza, y co-
piando excelentemente de otros, sino por ella 
misma que ha creado excelentes y muy bellas 

pinturas.

Aquellas fueron las palabras que Vasari dedi-
có a una de las más importantes artistas del 

-
da informalmente por Miguel Ángel durante 
1550 y reconocida pintora del a corte de Feli-
pe II. Supo salir airosa de la traba que suponía 
a las mujeres no poder aprender anatomía en 
un taller ni poder dibujar del natural un desnu-

41Judith and her maid
Artemisia Gentileschi
1618-1619



do, puesto que era algo inadmisible para una 
mujer. Aclamada en su época, reconocida por 
los artistas más notables y, sin embargo, tras 
su muerte la mayoría de sus cuadros fueron 
atribuidos a otros pintores. El retrato de la 
niña con el enano fue asignado a Alonso Sán-
chez Coello o el Retrato de Felipe II y el de 
su esposa, Isabel de Valois, que desde el siglo 
XVII se atribuyó a Juan Pantoja de la Cruz.

Algo similar ocurriría con la artista Artemi-
sia Gentileschi, quien pudo aprender de la 
pintura gracias a su padre que también era 
artista. Uno de sus cuadros más importante 
Susana y los viejos se atribuyó durante años 
a su padre. Clara representante del carava-
ggismo pudo superar, incluso, una de las 
obras del autor italiano con La decapitación 
de Judith y Holorfenes, siendo una repren-
sentación muchísimo más dura y cruda del 
pasaje bíblico. En 1916 el crítico Roberto 
Longhi en su ensayo Gentileschi, padre e 
hija hablaría maravillas del cuadro anterior-
mente mencionado, así como de la estatura 
artística de la autora. ¿Cómo es posible que 
menos de un siglo después apenas se ha-
ble de ella en los libros de historia del arte?

Una ciudad como Valladolid, lugar donde 
nacería Felipe II, la que fue un día capital y 
que tiene una gran riqueza en historia del arte 
con la sede del Museo Nacional de Escultu-
ra, en los últimos diez años se han llevado 
a cabo en las salas municipales un total de 
126 exposiciones de las cuales nueve han 
sido dedicadas a una mujer. Y, en la capital 
actual, Madrid, hace tres años ocurría un 
hecho histórico para la museística de Espa-

ña. Clara Peeters se convertía en la primera 
mujer en tener una exposición propia en el 
Museo del Prado. Una autora que mostró la 

los cuadros con su nombre completo sino, 
además, autorretratarse en todos ellos, en los 

No hay tanta mujer artista, desgraciadamente 
dicen. Sí la hay, pero no todas las personas 
se cubren con el traje de buzo para ahondar 
en quienes fueron ellas. Importantes en vida 
y olvidadas tras su muerte. Les robaron la 
autoría de cuadros, se atribuyeron a un autor 
varón, quizá para ganar más prestigio, quizá 
para aumentar el valor de la obra. Todavía 
hoy, José Álvarez Lopera, considerado la ma-

-
ner la autoría del autor griego en el cuadro 
La dama y el Armiño ya que Sofonisba no era 
una alternativa mejor aun siendo un cuadro 
muy atípico del autor y con claras eviden-
cias de que perteneciera a la autora italiana.

La historia del arte se ha escrito bajo mano 
de varón, pero no bajo un ojo crítico y ve-

de ‘¿Qué artistas conoces?’ automáticamente 
pasan por nuestra mente una lista bien escrita 
de artistas como Van Gogh, Monet, Da Vinci, 
Velázquez o Dalí. La cima de un bloque de 
hielo escondido bajo las profundidades del 
mar. Al lado de Monet existió una gran artis-

Berthe Morisot. Amiga de Dalí era Maruja 
Mallo, una de las integrantes de las Sin Som-
brero. Están y han estado pero siempre nadan-
do bajo el océano, bajo la punta del iceberg.
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Berthe Morisot, Sofonisba Anguissola, re-
trato de Berthe Morisot, y Artemisia Gen-

tileschi





DESCUBRE
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Self-Portrait. Arcángela Paladini, 1600 45



Self Portrait Holding Portrait of Her 
Sister
Rosalba Carriera
1715

Self-Portrait
Theresa Concordia Mengs
1755/45?
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Self-portrait in a Straw Hat
Louise Élisabeth Vigée Le Brun

1782

47



Self portrait of Princess Vilma Lwoff-Parlaghy
Vilma Lwoff-Parlaghy

1880
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Self-portrait
Venny Soldan-Brofeldt

1882
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Ivana Kobilca
1910
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Self-portrait
Therese Schwartze
1917

Self-portrait
Sophie von Adelung

1893
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Girl Arranging Her Hair
Mary Cassatt

1886
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Schjerfbeckin omakuva vuosilta
Helene Schjerfbeck

1884-1885
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Helene Schjerfbeckin maalama muotokuva
Helene Schjerfbeck

1884
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