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¡VOY A 
CREAR 

BELLEZA!
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NUEVO!

¡VOY A 
CONTAR MI 
HISTORIA!

INTRODUCCIÓN
El arte no es solo bonito… ¡Es también poderoso! Todo lo que nos rodea, 
aunque a veces no te des cuenta, contiene el toque de un artista. El edificio 
donde vives, los carteles de la calle, el estampado de tu camiseta…Todo eso 
surgió como un concepto en la mente de un artista. Mucha gente piensa que 
nuestra capacidad para expresarnos de forma creativa es lo que realmente 
hace únicos a los seres humanos. Hombres y mujeres ya creaban obras de arte 
cuando pintaban las cavernas, en la época prehistórica. Sin embargo, a lo largo 
de la historia, las mujeres han quedado excluidas del relato humano de la 
expresión creativa. Las mujeres de este libro tuvieron que luchar contra el 
sexismo, el clasismo y el racismo para conseguir que su arte pudiera verse y 
exhibirse, que lo tomaran en serio y lo apreciaran. Y a través de esa lucha para 
poder mostrarse, el arte de todas ellas ha hecho historia. 

El arte revela nuestra cultura y confirma o desafía nuestras expectativas 
acerca de aquello que consideramos normal. A lo largo de la historia, las 
instituciones más poderosas del mundo se han servido de los artistas para 
asegurarse de que estos contaban su relato tal y como debían contarlo. Ya 
fuera la monarquía, que se gastó una fortuna durante el Renacimiento para 
asegurarse de que sus miembros quedaban retratados a la perfección, o los 
organismos más importantes de la actualidad, que se gastan millones en 
publicidad para vender sus productos, el arte constituye una herramienta 
capaz de difundir un mensaje muy claro a las masas.  

Pero ¿qué pasa cuando la gente recupera ese poder del arte? Muchas 
mujeres de este libro usaron su talento para decir la verdad, hablar de las 
injusticias y dar visibilidad a aquellos que nadie ve, porque solo a partir de ese 
momento pueden difundirse las nuevas ideas para que el mundo sea 
un poco mejor.  

Podemos usar el arte para empoderar y homenajear a los héroes. Durante 
el apogeo de la segregación racial en Estados Unidos, a muchos artistas, 
entre ellos Elizabeth Catlett, se les negó el acceso a la universidad a causa de 
las políticas racistas de la época. Pero Elizabeth estaba decidida a homenajear 
a las personas de raza negra a través de su arte, y las retrataba con gran 
fuerza y belleza. Hoy en día, esas obras, que representan a líderes negros 
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como Martin Luther King Jr. o Harriet Tubman, se han expuesto en museos 
de todo el mundo.

El arte muestra la verdad y nos relata nuestra historia compartida. 
Cuando los aliados invadieron Europa en 1944, la artista Lee Miller era la única 
mujer fotógrafa en primera línea del frente y fue una de las primeras en 
documentar los horrores del Holocausto. Cuando mucha gente empezó a 
negar que los campos de concentración existieran realmente, las fotografías 
de Lee obligaron al mundo a enfrentarse a la verdad. 

El arte crea iconos y gritos de guerra. Aunque la obra de Frida Kahlo no 
resultó muy apreciada en vida de la autora, actualmente su legado ha 
adquirido una gran fuerza propia. Redescubierta en la década de 1970, cuando 
Frida ya llevaba décadas muerta, desde entonces sus obras se exponen en los 
museos más importantes del mundo. A través de sus numerosos 
autorretratos, el público pudo ver la alegría, el dolor, las esperanzas y los 
miedos de Frida, una mujer que no se amoldó a los cánones de belleza 
occidentales (y nunca se arrepintió de ello) para celebrar con orgullo su 
herencia mexicana. Sus cuadros han influido en gran medida en el arte 
moderno, la música y el cine, y Frida se ha convertido en un grito de guerra 
del feminismo. 

Asimismo, y esto es quizá lo más importante, el arte puede sanar. Cuando 
la estudiante de veintiún años Maya Lin diseñó el Monumento a los Veteranos 
de Vietnam, optó por crear una nueva clase de monumento. En vez de la 
tradicional estatua engalanada con una bandera, Maya diseñó un sencillo muro 
con pendiente en ambos lados y grabado con los nombres de los caídos. El 
monumento se inauguró en una época en que Estados Unidos se encontraba 
destrozado por la derrota y la división política, pero miles de personas 
acudieron a llorar a los muertos, y ese muro les dio la posibilidad de que cada 
quien lo hiciera a su modo. El arte puede usarse para crear espacios capaces 
de conectar los aspectos que compartimos en cuanto que seres humanos. 

Las mujeres de este libro han perseverado a golpe de brocha, cincel o 
boceto. Hoy en día podemos celebrar el arte de todas ellas y sus historias para 
poder entender cómo han influido sus obras en nuestras vidas. El arte es mucho 
más que mera belleza, puesto que compone y refleja el mundo en que vivimos.
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A lo largo de la historia, las mujeres se han expresado a través de sus creaciones artísticas. Pese a no haber podido 
gozar de un acceso justo a la educación, la práctica o el patrocinio, el trabajo de las mujeres artistas ha influido en 
el mundo entero. ¡Vamos a rendir homenaje a los hitos y logros de las mujeres a lo largo de la historia del arte!

Las pinturas rupestres y esculturas más antiguas que 
han llegado hasta nosotros son de esta época. Tres 
cuartas partes de esas pinturas están firmadas con 
huellas que los arqueólogos creen que son femeninas.

Mujeres y hombres trabajaban juntos la cerámica 
griega. Hay testimonios de que algunas mujeres, como 
Helena de Egipto, llegaron a ser grandes pintoras y 
artistas del mosaico.

Mary Edmonia Lewis fue la primera escultora 
afroamericana reconocida internacionalmente, y una 
escultura suya pudo exhibirse en la Exposición 
Universal de Filadelfia celebrada ese año.

Se inaugura el Museo Nacional de 
Mujeres Artistas en Washington D. C.  

Christine de Pizan escribió su primer texto feminista, 
Epístola al Dios de amores. Actualmente, sus poemas 
y manuscritos ilustrados se consideran los primeros 
escritos feministas del mundo occidental. 

La aprobación de la Ley de Derechos Civiles en Estados Unidos hizo que 
muchas formas de discriminación vigentes hasta entonces pasaran a 
ser ilegales, como la segregación racial en escuelas y centros de trabajo. 
Ello supuso una serie de nuevas oportunidades para los afroamericanos. 
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1920 1942

VOTO
PARA LAS

MUJERES

SIGLO xi 1088

ACTUALIDAD

Las monjas eran las únicas mujeres de la Europa 
medieval con acceso regular a la educación. 
Tanto los monjes como ellas crearon manuscritos 
ilustrados y objetos religiosos.

Las mujeres estadounidenses obtienen el derecho 
al voto gracias a la Decimonovena Enmienda a la 
Constitución.

La pintora Frida Kahlo es la primera mujer latina 
en aparecer en un sello de Estados Unidos.

Se funda la Universidad de Bolonia, una de las 
primeras instituciones que permitieron a las mujeres 
acceder a la educación superior y la enseñanza (ya 
en el siglo xii). Oficialmente, las puertas se abrieron 
a las estudiantes en el siglo xviii.

El Museo de Arte Moderno de Nueva York adquiere 
Rabbit Man (1941), la primera obra de una artista 
afroamericana, Thelma Johnson Streat.

¡La siguiente gran artista puedes 
ser tú!



COMBINÓ LA POESÍA

Y LA PINTURA. 
UNA DE LAS PINTORAS M

ÁS FAM
O

S
AS

DE LA HISTORIA CHIN
A. 

GRACIAS A SU ARTE

OBTUVO EL TÍTULO

REINO DE WEI. 
DE SEÑORA DEL

«LAS FUTURAS GENERACIONES SABRÁN QUE MI REINO CONTÓ NO SOLO CON UNA EXPERTA CALÍGRAFA, 
¡SINO CON UNA FAMILIA ENTERA EXPERTA EN ESE ARTE!».— EMPERADOR RENZONG AL

ENCARGAR A GUAN DAOSHENG UNA COPIA DEL CLÁSICO DE MIL CARACTERES.



POETA Y PINTORA · (1262-1319)

SU FAMA Y 
DESTREZA 

FUERON CÉLE-
BRES EN TODO 
EL MUNDO. SU 
ARTE APARECE 

MENCIONADO EN 
MANUSCRITOS 
EUROPEOS DEL 

SIGLO XIV. 

PINTÓ MURALES 
BUDISTAS PARA 

LOS TEMPLOS DE LA 
DINASTÍA YUAN. 

EN SU POESÍA 
AUTOBIOGRÁFICA, 

USÓ EL BAMBÚ 
COMO SÍMBOLO 
PARA HABLAR
DE SUS HIJOS,

SU MARIDO Y SUS
SENTIMIENTOS

SOBRE LA
VEJEZ. 

SU PINTURA BOSQUECILLO DE BAMBÚ CON NIEBLA Y LLUVIA (1308) 
APARECE EN LOS ACTUALES LIBROS DE TEXTO DE HISTORIA DEL ARTE.     

SU HIJO TAMBIÉN 
FUE UN GRAN 
CALÍGRAFO.

OTRA ARTISTA 
DE LA ÉPOCA, 

LI DE SHU, 
PINTABA SOBRE 

BAMBÚ CON
UN «ESTILO

FEMENINO» QUE 
CONSISTÍA EN 
SOMBREAR
LOS TRAZOS
A LA LUZ DE

LA LUNA.
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Nacida en Huzhou (China) en 1262, Guan Daosheng fue una de las más 
célebres artistas de la historia china. A los veinticuatro años se casó con 
Zhao Mengfu, un pintor al servicio del emperador. Acompañó a su marido 
en los viajes oficiales que este realizó por todo el país, lo que le permitió 
visitar los rincones más rurales de China, que rara vez veían las mujeres 
de clase alta, y conocer a algunos de los mayores artistas de su tiempo. 
Inspirada por todo ello, empezó a pintar en 1296. Sus creaciones se 
hicieron muy famosas durante el reinado de la dinastía Yuan. El 
emperador Renzong le encargó una copia del Clásico de mil caracteres y 
expuso su trabajo junto a algunas muestras de caligrafía realizadas por 
su marido y su hijo.

La pintura de bambú 
con tinta era una de las 
técnicas favoritas de 
Guan Daosheng. En 
aquella época, el bambú 
se pintaba siguiendo un 
estilo «masculino» y 
simbolizaba a los nobles 
chinos. Aunque 
constituía un símbolo 
muy masculino de su cultura, Guan se reapropió de él para contar 
historias de su vida y empezó a usar la caligrafía para escribir poemas 
directamente sobre sus pinturas. Así, realizó pinturas con tinta que no 
solo representaban icónicos bambús llenos de detalles, sino que 
incorporó la planta a un paisaje con un marco más amplio, dándole así 
mayor profundidad al conjunto. Muy pronto, sus obras se granjearon una 
gran reputación entre las mujeres de la corte de la dinastía Yuan, que 
empezaron a hacerle encargos. Así, en una época histórica que concebía 
el arte desde una perspectiva mayoritariamente masculina, Guan 
Daosheng fue una de las pocas artistas que hizo arte para otras mujeres. 

A lo largo de su vida, Guan Daosheng combinó la pintura y la poesía 
para poder expresarse. Enfermó a los cincuenta y ocho años y murió en 
1319. Destrozado por su muerte, su esposo siguió pintando bambús 
para honrar su memoria. Hoy en día está reconocida como una 
precursora del arte chino.



«SI FUERA COSTUMBRE MANDAR A LAS NIÑAS A LA ESCUELA Y LES HICIERAN APRENDER LAS MATERIAS, 
COMO SE HACE CON LOS NIÑOS, ELLAS APRENDERÍAN A LA PERFECCIÓN Y ENTENDERÍAN LAS SUTILEZAS 
DE TODAS LAS ARTES Y CIENCIAS IGUAL QUE ELLOS».— CHRISTINE DE PIZAN, LA CIUDAD DE LAS DAMAS.

REALIZÓ OBRAS ILUSTRADAS SOBRE

LOS DERECHOS DE LAS MUJERES

EN LA EDAD MEDIA. 

DI
RI

GI
Ó 

LA
S 

ILU
ST

RACIONES
DE

 S
US

 M
AN

USCRITO
S.



ESCRITORA Y DIRECTORA ARTÍSTICA DE MANUSCRITOS ILUSTRADOS · (1364-1430)

TRABAJÓ
CON UNA 

ILUSTRADORA 
LLAMADA 

ANASTASIA. 

MUCHOS ESCRI-
TORES DEL SIGLO 
XVI TILDARON A 
LAS MUJERES DE 

«ENGAÑOSAS 
E INMORALES». 
CHRISTINE SE 

POSICIONÓ
EN SU DEFENSA 

A TRAVÉS
DE LA OBRA
EL ROMANCE
DE LA ROSA

(1402). 

UNA ILUSTRACIÓN 
DE LA CIUDAD DE

LAS DAMAS MUES-
TRA A CHRISTINE 
CONSTRUYENDO

UNA NUEVA
CIUDAD CON 
OTRAS TRES 

MUJERES QUE 
REPRESENTAN

LA RECTITUD, LA
RAZÓN Y

LA JUSTICIA.   

LOS
MANUSCRITOS 

ILUSTRADOS, DE 
HOJAS DORADAS, 

CONSTITUÍAN 
PIEZAS DE LUJO 

EXCLUSIVAS 
DE LAS CLASES 

ALTAS.

EN 1404, 
ESCRIBIÓ LA 
BIOGRAFÍA 

LOS HECHOS 
Y BUENAS 
MANERAS 
DEL REY
CARLOS V.
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Christine de Pizan nació en Italia en 1364. Muy pronto se trasladó a Francia, 
ya que su padre empezó a trabajar como astrólogo para la corte del rey 
francés. En la Francia medieval, la mayoría de las mujeres carecían de 
educación alguna y no tenían una profesión. Muchas de ellas, de hecho, se 
casaban a los doce o quince años mediante matrimonios concertados. Así 
pues, el hecho de que el padre de Christine le enseñara a leer y escribir fue 
algo excepcional. Ella dedicó su juventud a explorar las bibliotecas de la corte 
y enamorarse de los libros. 

A los quince años, Christine se casó con un noble erudito, Étienne du 
Castel, y prosiguió sus estudios. Su marido la animó a escribir, lo cual 
resultaba inusual para la época. Después de diez años de matrimonio, Étienne 
murió y Christine se quedó viuda con veinticinco años, tres niños que 
mantener y dos opciones: volver a casarse o usar su talento para sacar 
adelante a la familia. En la Edad Media era inaceptable que una viuda ganara 
dinero por cuenta propia, así que Christine empezó a mandar su prosa y su 
poesía a los miembros de la corte, a la vez que transcribía e ilustraba obras 
ajenas. En esa época, las ilustraciones que acompañaban la escritura eran 
muy importantes, ya que muy pocos sabían leer. Los 
manuscritos acompañados de esa profusión de imágenes se 
llamaban ilustrados. En 1393, Christine se hizo muy famosa 
por los poemas amorosos que escribió a su difunto marido. 
Muchos nobles, entre ellos la reina de Baviera, se convirtieron 
en sus mecenas, lo que le permitió vivir de su trabajo.

Más tarde, Christine empezó a escribir sobre política y 
moral y sobre la fuerza de las mujeres. Uno de sus más 
importantes y célebres obras, La ciudad de las damas, se 
publicó en 1405. En ella, la autora abordaba el heroísmo de las 
mujeres a lo largo de la historia y la opresión a la que estaban sometidas en 
la Europa medieval. Asimismo, describió una ciudad utópica, construida solo 
para las mujeres, donde pudieran vivir sin temor a la misoginia.

Christine fue una de las pocas escritoras que se implicaban en cada uno 
de los pasos necesarios para la creación de un manuscrito ilustrado. Eligió 
quién ilustraría sus libros y dirigió el trabajo artístico cuidando cada detalle. 
A lo largo de toda su carrera produjo cuarenta y una obras en poesía y 
prosa, y fue una figura célebre y respetada. En 1418 se retiró a un convento 
cercano a París, donde escribió su último poema en 1429, Canción en honor 
de Juana de Arco.



«FONTANA ESTÁ CONSIDERADA LA PRIMERA ARTISTA QUE TRABAJÓ EN EL MISMO ÁMBITO QUE SUS COLEGAS 
MASCULINOS, FUERA DE LA CORTE O DEL CONVENTO».— MUSEO NACIONAL DE MUJERES ARTISTAS.

RECIBIÓ ENCARGOS

PARA PINTAR CUADROS

HISTÓRICOS Y MITOLÓGICOS. 

SE CREE QUE FUE LA PRIMERA MUJER

ENCARGADA DE PINTAR DESNUDOS. 

FUE PINTORA OFICIAL DE
LA CORTE DEL PAPA. 
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PINTORA · (1552-1614)

DURANTE EL 
RENACIMIENTO, 
SE CREÍA QUE 

EL TALENTO 
ARTÍSTICO ERA 

UN DON DIVINO, 
Y LA IGLESIA

CATÓLICA 
RECIBÍA Y 

FINANCIABA 
LA MAYORÍA DE 
LAS GRANDES 

OBRAS.

SU PINTURA MÁS 
GRANDE FUE UN 
MURAL DE SEIS 

METROS DE ALTO: 
EL MARTIRIO DE 
SAN ESTEBAN.

SU MARIDO, EL 
CONDE PAOLO 

ZAPPI, LA 
AYUDABA EN 

EL ESTUDIO Y A 
LLEVAR LA CASA, 

ALGO INUSUAL 
EN LA ÉPOCA.

EN 1611 SE 
ESCULPIÓ 
UNA ME-
DALLA EN 

SU HONOR

SE GRADUÓ POR 
LA UNIVERSIDAD 

DE BOLONIA
EN 1580.

A DIFERENCIA DE 
OTRAS ESCUELAS, 

AQUÍ PODÍAN 
ESTUDIAR LAS 

MUJERES, PERO SU 
ADMISIÓN OFICIAL 

NO LLEGÓ HASTA EL 
SIGLO XVIII.

Lavinia Fontana nació en Bolonia (Italia) en 1552, en pleno Renacimiento. 
Pese a ser una época revolucionaria para la cultura europea, mucha gente 
aún creía que la educación era un peligro para las mujeres. Oficialmente, a 
ellas no les estaba permitido trabajar como aprendizas en el taller de algún 
artista o practicar el dibujo del desnudo con modelo. Aun así, Lavinia 
Fontana perseveró hasta convertirse en una de las pintoras más 
importantes y mejor pagadas de Italia. 

En la época de Lavinia, solo las mujeres nacidas en el seno de familias 
de artistas podían acceder a la educación académica artística. El padre de 
Lavinia era pintor y enseñó a su hija el oficio. Desde muy joven, el talento de 
Lavinia era tan evidente que su padre decidió dejarla a cargo del taller que 
él mismo regentaba. En la época en que Lavinia aprendía a pintar, aún 
resultaba desvergonzado que una mujer dibujara desnudos humanos a 
partir de modelos reales. Por ello, Lavinia tuvo que aprender a dibujar la 
figura anatómica humana a partir de esculturas.

En los inicios de su carrera, retrataba a las mujeres de la clase alta 
boloñesa, las cuales, a fin de exhibir su riqueza, lucían en los retratos sus 
más valiosos atuendos. Los cuadros de Lavinia estaban llenos de detalles, y 
sus mecenas quedaban impresionados al ver cómo era capaz de reproducir 
cada abalorio, cada perla, cada intrincado dibujo y cada encaje de los 
vestidos. En cuanto que dueña de su propio estudio, su fama se extendió 
muy pronto por toda Italia. En 1603, el papa Clemente VIII la invitó a Roma 
y allí se convirtió en pintora oficial de su corte y recibió encargos para 
pintar motivos de gran importancia, históricos y mitológicos. También se la 
conoce por ser la primera mujer del mundo occidental en recibir encargos 
públicos de… ¡desnudos! En todos los aspectos, desde los económicos 
hasta los más artísticos, se la trataba igual que a sus pares masculinos, lo 
cual demostraba que las mujeres eran capaces de cumplir con encargos 
serios y prestigiosos.

En el transcurso de su carrera, Lavinia realizó una tremenda cantidad 
de obras y fue una de las artistas más prolíficas de su época. Se calcula 
que pintó más de cien retratos y, tal vez, aún más que no se le han 
atribuido. Al morir en 1614 dejó un legado que allanó el camino de otras 
artistas a la hora de crear obras monumentales, ¡las más grandes hechas 
hasta entonces!



«TODOS LA LLORAMOS. LAS DAMAS, ESPECIALMENTE AQUELLAS QUE TAN BIEN LUCIERON EN SUS
RETRATOS, NO HABLAN DE OTRA COSA. PERDER A UNA ARTISTA COMO ELLA DE UN MODO TAN EXTRAÑO

 — ES UN GRAN INFORTUNIO».— UN FUNCIONARIO MUNICIPAL CON OCASIÓN DE SU MUERTE. —

EN SU CORTA VIDA LLEGÓ A REALIZAR
 M

ÁS

DE DOSCIENTAS O
BRAS. 

U
N

A DE LAS PINTORAS

B
AR

ROCAS MÁS FAMOSAS

DEL SIGLO xvii. 

FU
N

DÓ
 U

N
A 

ES
CU

EL
A

DE
 A

RT
E 

P
AR

A 
MU

JE
RES

. 
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PINTORA Y GRABADORA · (1638-1665)

SE LA HA COM-
PARADO CON EL 
RENACENTISTA 

RAFAEL POR 
SU TALENTO, 

BELLEZA Y BON-
DAD NATURAL.

PARA SU FUNERAL, 
UN ARTISTA 
ESCULPIÓ LA 
FIGURA DE 

ELISABETTA 
ANTE SU 

CABALLETE 
A TAMAÑO 

REAL. 

SU CUADRO
VIRGEN CON EL 
NIÑO APARECIÓ 
EN UN SELLO ES-
TADOUNIDENSE 

DE 1944. 

EL CLAROSCURO 
ES UN ESTILO 
DE PINTURA 

BARROCA 
CUYOS MOTI-

VOS APARECEN 
VIVAMENTE 

ILUMINADOS Y 
CONTRASTAN 

CON UN FONDO 
OSCURO.

¡ES TAAAN 

DRAMÁTICO!

DE NIÑA
ESTUDIÓ CANTO 
Y MITOLOGÍA, Y 

APRENDIÓ A
ESCRIBIR Y

TOCAR EL ARPA.

DURANTE LA 
DÉCADA DE SU 
TRAYECTORIA 
PROFESIONAL, 

DOCUMENTÓ 
MINUCIOSAMENTE 

SU TRABAJO. 

La vida de Elisabetta Sirani fue breve, pero sus logros la hicieron 
legendaria. En solo diez años, realizó más de doscientas pinturas y cientos 
de dibujos, todos ellos con un estilo muy dramático y detallado, propio de 
la época barroca. Aunque murió a los veintisiete años, está considerada 
una de las grandes pintoras italianas del siglo xvii.

Elisabetta nació en Bolonia (Italia) en 1638, y ya de niña demostró su 
enorme talento artístico. Su padre, el pintor Giovanni Andrea Sirani, 
empezó a enseñarle hasta que ella lo superó tanto en destreza como en 
rapidez. Con diecisiete años ya realizaba magistrales cuadros al óleo que 
se vendían muy caros. A lo largo de su carrera, cardenales, nobles e 
incluso miembros de la adinerada y conocida familia Médici (¡los mecenas 
europeos más poderosos!) se sintieron atraídos por sus obras. El padre de 
Elisabetta la apremiaba a crear obras aún más rentables en menos tiempo 
y se quedaba con todo el dinero. En 1654, un ataque de gota (debido, 
seguramente, a las comidas copiosas y al poco ejercicio) lo dejó muy débil 
y Elisabetta, con diecinueve años, se hizo cargo de su estudio. Las ventas 
de sus obras, que mantenían a toda su familia, la sometieron a una presión 
creativa que la convirtió en una de las pintoras más prolíficas de la 
historia de Italia. 

Como en el caso de otros artistas barrocos de la época, las obras de 
Elisabetta están llenas de enriquecedores detalles y enormes escenas 
extraídas de la mitología y la religión. Realizó tantos cuadros —desde 
retratos hasta grandes escenas— en tan poco tiempo que muchos críticos 
no se creían que todos fueran suyos. Así que la gente empezó a inventar 
rumores sobre unos hombres que le hacían los cuadros, pero Elisabetta 
los acalló en 1664, cuando invitó a sus calumniadores a verla pintar. Todos 
quedaron sorprendidos e impresionados por la rapidez con que convertía 
el lienzo en blanco en una obra completamente acabada. 

Elisabetta fundó una de las primeras escuelas europeas dirigidas 
específicamente a mujeres artistas, uno de los pocos lugares, además de 
los conventos religiosos, donde las mujeres podían aprender de otras 
mujeres pintoras. Elisabetta murió trágicamente a los veintisiete años a 
causa de una úlcera de estómago. En Europa era tan querida que el 
cortejo de su funeral se convirtió en un festival de músicos, poetas y 
artistas que querían honrar su memoria. Hoy en día, sus obras se exhiben 
en los museos más importantes del mundo, y muchas de sus alumnas 
llegaron a ser grandes pintoras.

N AVIDAD



«PARA MÍ LA PINTURA Y LA VIDA SIEMPRE HAN SIDO LO MISMO».
—— — LOUISE-ÉLISABETH VIGÉE-LEBRUN.——

PINTÓ A LA REALEZA
DE TODA EUROPA.

SU
 A

RTE CO
MBINA LOS ESTILOS

ROCO
CÓ

 Y NEOCLÁSICO.

FU
E MIEMBRO

DE LA REAL

PINTURA DE PARÍS.

ACADEMIA DE
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PINTORA · (1755-1842)

FUE MIEMBRO 
HONORARIO

DE CINCO
ACADEMIAS 
EUROPEAS. 

MARÍA
ANTONIETA
EN CAMISA
(1783).

PINTÓ A MARÍA 
ANTONIETA CON UN 
SENCILLO ATUENDO, 
LO QUE ESCANDA-
LIZÓ A LA CORTE
DE VERSALLES. 

PUBLICÓ SUS 
MEMORIAS, 

SOUVENIRS, 
EN 1835. 

EN 1787 SE
RETRATÓ A SÍ 

MISMA SONRIENTE 
(¡ENSEÑANDO 
LOS DIENTES!), 
LO CUAL CAUSÓ 
CONTROVERSIA 
PORQUE, EN LA 

ÉPOCA, ESA SON-
RISA IBA CONTRA 
LAS NORMAS DE 

ETIQUETA.

DE REGRESO
A FRANCIA

DESPUÉS DEL
EXILIO, FUNDÓ

UNA GALERÍA DE
ARTE (LLAMADA 

SALON).

Louise-Élisabeth Vigée-Lebrun fue muy conocida tanto por su encanto como 
por su pintura, y ambas cosas la ayudaron a encajar en la corte real francesa 
del Palacio de Versalles. Los retratos de Élisabeth, de estilo rococó, 
mostraban el grado de fantasiosa suntuosidad de la opulenta corte francesa 
en el siglo xviii. 

Nacida en París en 1755, Élisabeth, ya de niña, pintaba en cualquier 
superficie que encontrara, incluyendo las paredes. Su padre, un pintor 
pastelista con mucho talento, la enseñó a pintar, pero, por desgracia, murió 
cuando Élisabeth tenía solo doce años. Por suerte, para entonces ya sabía 
todo lo que iba a necesitar a la hora de convertirse en profesional. Empezó a 
recibir encargos a los quince años y con diecinueve ya era miembro de la 
Académie de Saint-Luc. En 1774, Élisabeth se casó con el marchante Jean-

Baptiste-Pierre Lebrun. Expuso en salones y hoteles, y llegó a convertir 
su casa en un espacio de exposición. Muy pronto, Élisabeth empezó a 

pintar a la nobleza parisina. Con veinticuatro años retrató por 
primera vez a la reina María Antonieta y se convirtió en su amiga 
personal y pintora favorita. Enseguida fue una de las pintoras más 
solicitadas de la corte, y sus obras crearon modernas tendencias en 
toda Europa. Sus lienzos al óleo, que exhibían con gran estilo a ricos 

y famosos, eran como las revistas de moda actuales. En 1783 se 
convirtió en una de las pocas mujeres miembros de la Real Academia de 

Pintura y Escultura parisina.
Pero mientras el Palacio de Versalles estaba atiborrado de muebles de 

oro y cuadros que cubrían por completo las paredes, la mayor parte de la 
población francesa se moría de hambre. Así empezó a gestarse la Revolución 
francesa, que muy pronto acabaría violentamente con todos aquellos 
relacionados con la aristocracia. Élisabeth temió por su vida y, junto a su hija, 
escapó a Italia en 1789. En septiembre de 1792, la monarquía quedó derrocada 
y, poco después, la reina María Antonieta, el rey Luis XVI y casi toda la corte 
murieron en la guillotina. Élisabeth pasó doce años fuera de Francia, pero, 
gracias a su carisma y su talento, fue uno de los pocos miembros de la corte 
que lograron sobrevivir y prosperar después de la revolución. Pintó a la 
nobleza y la realeza de toda Europa y regresó a Francia en 1802, cuando su 
seguridad ya estaba garantizada. Cuando Élisabeth murió en París, a los 
ochenta y seis años, era una de las pintoras más longevas y respetadas de su 
época. Sus obras atraparon un momento único en la historia y, hoy en día, 
sus retratos siguen exhibiéndose en los museos más importantes del mundo. 



«DESDE EL MOMENTO EN QUE EMPECÉ A MANEJAR LA LENTE CON
TIERNA PASIÓN, PARA MÍ SE HA CONVERTIDO EN ALGO VIVO, CON VOZ, MEMORIA

Y FUERZA CREATIVA PROPIAS».— JULIA MARGARET CAMERON.

CO
NSIDERADA COMO UNA DE LAS MÁS

IM
PORTANTES FOTÓGRAFAS VICTORIANAS. 

REALZÓ LA FOTOGRAFÍA CO
M

O

FORMA DE EXPRESIÓN ARTÍSTICA.

U
SÓ LA FOTOGRAFÍA PARA

N
ARRAR HISTORIAS.
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FOTÓGRAFA · (1815-1879)

EN 1800,
THOMAS

WEDGWOOD FUE 
EL PRIMERO EN 
EXPERIMENTAR 
CON IMÁGENES 
CAPTURADAS 

POR LA CÁMARA 
EN UN MATERIAL 

SENSIBLE A
LA LUZ.

CONVIRTIÓ UN 
GALLINERO EN 
SU ESTUDIO 
FOTOGRÁFICO.

EN 1864, FOTO-
GRAFIÓ A UNA 
AMIGA DE LA 

FAMILIA USANDO 
POR CASUALIDAD 

UN ENFOQUE 
SUAVE QUE LE 

PERMITIÓ CREAR 
LO QUE LLAMÓ SU 
«PRIMER ÉXITO». 

UNA VEZ, JULIA 
OBLIGÓ A LOS 
MIEMBROS DE 
SU FAMILIA A 

DISFRAZARSE DE 
ÁNGELES Y POSAR 
CON RELLENOS DE 
PLUMAS DE CISNE.

EN 1822, 
JOSEPH 

NICÉPHORE 
NIÉPCE 

INVENTÓ LA 
HELIOGRAFÍA, 

EL PRIMER 
PROCESO 

FOTOGRÁFICO 
PERMANENTE 

CONOCIDO.

Julia Margaret Cameron nació en Calcuta en 1815, durante la colonización 
británica de la India. En 1848 se trasladó a Inglaterra con su marido y sus 
seis hijos. Con cuarenta y ocho años, su vida dio un giro radical al recibir un 
obsequio muy especial: uno de sus hijos le regaló una cámara de madera. En 
cuanto Julia miró a través de la lente, encontró la inspiración. En 1863 
comenzaba así su prestigiosa trayectoria en la fotografía de retrato, que la 
llevó a transformar la forma artística para siempre. 

La fotografía, por entonces, era una técnica nueva y, para poder obtener 
una imagen nítida, la persona que posaba debía permanecer muy quieta 
durante largo rato. Eso daba a los retratos un aire muy rígido y formal. La 
filosofía de la fotografía era más la de una ciencia que un arte, y los 
fotógrafos se esforzaban por conseguir imágenes cargadas de detalles que 
«conservaran la vida». 

Julia hacía las cosas de otra manera. Permitía a sus modelos que se 
movieran y acogía con entusiasmo los accidentes fortuitos y las manchas 
expresivas. Quería capturar las emociones, lo cual daba a sus imágenes un 
toque onírico y vital. Mediante unas técnicas muy heterodoxas buscaba no 
tanto una imagen nítida cuanto que revelar la personalidad más íntima de 
los retratados. Julia rompió todas las reglas, aunque los críticos se han 
preguntado si lo hizo de manera consciente. Quería que sus fotos contaran 
una historia y, con ese fin, condujo los límites de la fotografía hacia unas 
formas artísticas más expresivas.

Julia era una mujer culta de clase alta y sabía de historia, literatura y 
mitología. Usaba sus fotografías para narrar sus historias favoritas y, para 
ello, vestía a sus modelos con atuendos inspirados en obras de 
Shakespeare, coronas medievales o trajes bíblicos, y les pedía que 
adoptaran dramáticas poses. 

Muchos fotógrafos tildaron su trabajo de poco profesional, pero los 
pintores la elogiaban como a una de los suyos. Con mucho entusiasmo y una 
creatividad sin límites, Julia fotografió a artistas y famosos científicos como 
Charles Darwin, Alfred Lord Tennyson o John Herschel. Fotografió también a 
su familia, a sus sirvientes, e incluso es sabido que solía convencer a 
extraños que encontraba por la calle para que posaran ante su cámara. 

Durante once años, Julia creó una ingente obra de más de mil 
doscientas fotografías. Hoy día, su trabajo está expuesto en los museos más 
importantes del mundo, y ella ha pasado a la historia como una mujer que 
ayudó a instituir una nueva forma artística. 



«EL ARTE ES UN TIRANO: EXIGE CORAZÓN, CEREBRO, ALMA Y CUERPO; ENTERA DEVOCIÓN. NADA MENOS 
— QUE ESO GANARÁ SU MÁS ALTO FAVOR, Y YO ESTOY CASADA CON EL ARTE».— ROSA BONHEUR. —

ES
 LA

 PINTORA DE ANIMALES

M
ÁS

 IM
PO

RT

ANTE DEL SIGLO XIX. 

OBTUVO POR SUTRABAJO LA ORDEN DE
LA LEGIÓN DE HONOR. 
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PINTORA · (1822-1899)

EN EL PARÍS
DEL SIGLO XIX,

ERA UN ES-
CÁNDALO QUE UNA

MUJER LLEVARA
PANTALONES.

EN SU CASA,
EL CHATEÂU DE BY, 
CRIABA ANIMALES 

DE GRANJA,
GACELAS, YAKS, 

CABALLOS
ISLANDESES

Y… ¡LEONES!

DE PEQUEÑA 
ACUDIÓ A UNA
ESCUELA SOLO 

PARA NIÑOS CON 
SUS HERMANOS.

COMO DE NIÑA LE 
COSTÓ APRENDER 
A LEER, APREN-
DIÓ EL ALFABETO 
DIBUJANDO
UN ANIMAL

PARA CADA 
LETRA. 

CADA SEIS
MESES, ROSA 

DEBÍA RENOVAR 
UN PERMISO 
QUE LE PER-
MITÍA LLEVAR 

PANTALONES EN 
PÚBLICO.

EL
ANIMADOR

BUFFALO BILL
ADMIRABA

TANTO A ROSA
QUE LE REGALÓ 
DOS CABALLOS

SALVAJES. 

En el siglo xix había «reglas» muy estrictas que controlaban la expresión de 
género, y se exigía a las mujeres un comportamiento «femenino» y un 
carácter «delicado». Sin embargo, Rosa Bonheur rompió todas esas reglas. 
Fue la pintora de animales más importante de su tiempo y nunca se la vio 
llevando un corsé o montando a caballo de costado. En cambio, Rosa solía 
llevar las manos sucias de tanto bosquejar animales y era muy conocida por 
sus atuendos «masculinos» y su estilo pictórico. No le importaba lo que 
pensaran los demás. Rosa siempre se mantuvo fiel a sus principios. 

Nació en una familia de artistas franceses en 1822, y sus padres la 
apoyaron en su educación y sus aspiraciones artísticas. Los animales 
salvajes la inspiraban durante sus juegos campestres. Cuando su familia se 
trasladó a París en 1828, empezó a estudiar y hacer bosquejos en los 
célebres museos de la ciudad. 

Las obras de Rosa representan con gran exactitud animales en su 
entorno natural. Para asegurarse de que sus pinturas mostraban una 
anatomía correcta, salía a hacer esbozos en las granjas, donde podía estar 
cerca de los animales. Finalmente, sus minuciosas observaciones dieron 
fruto y en 1841 realizó la primera de una larga serie de exposiciones en el 
Salon de París.  

En 1852, Rosa empezó a pintar su obra maestra, La feria de caballos, 
que finalizó en 1855. Es fácil sentir la energía, el movimiento y la fuerza de 
los caballos representados en el lienzo, de más de dos metros de alto y casi 
cinco de ancho. El cuadro se exhibió en el Salon de París de 1853 y otorgó a 
Rosa un reconocimiento internacional. Las litografías (un método de 
estampación) de La feria de caballos permitieron al público de toda Europa 
y América poder disfrutar de la obra. Tanto el emperador Napoleón III 
como la reina Victoria quisieron ver el lienzo original. La fama de Rosa 
creció tanto que se compusieron canciones en su honor. 

A lo largo de su vida, Rosa no ocultó ni el hecho de ser lesbiana, ni a la 
persona a quien amaba, la artista Nathalie Micas, su pareja durante más de 
cuarenta años. Tras la muerte de Nathalie, en 1889, Rosa se enamoró de 
Anna Elizabeth Klumpke, que se convirtió en su nueva pareja y al morir 
Rosa, en 1899, quedó como heredera universal de su fortuna. 

A pesar de la intolerancia y la violencia a la que deben enfrentarse los 
homosexuales, la pureza del talento de Rosa obligó al mundo a aceptarla y, 
de este modo, ella pudo allanar el camino a otras artistas mujeres y 
lesbianas. Rosa vivió una vida auténtica, ya fuera en el amor o a lomos de un 
caballo salvaje.  



«HE VIVIDO EN EL SUR TODA MI VIDA, Y CONOZCO MUY BIEN TREINTA ESTAMPADOS DE COLCHAS,
PERO NUNCA HABÍA VISTO UN DISEÑO ORIGINAL, NI A UNA CRIATURA VIVIENTE RETRATADA EN LOS

RETALES, HASTA QUE EN 1886, EN ATHENS (GEORGIA) SE CELEBRÓ LA FERIA DEL ALGODÓN…».
— JENNIE SMITH, EN UNA CARTA SOBRE LAS COLCHAS DE HARRIET POWERS.
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AVOS LIBERTOS.  

SUS COLCHAS SE ENCUENTRAN

EN EL SMITHSONIANO Y EL MUSEO

DE BELLAS ARTES DE BOSTON. 
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ARTISTA TEXTIL · (1837-1910)

VENDIÓ SU PRI-
MERA COLCHA 
CON 53 AÑOS.

SUS COLCHAS 
MUESTRAN LA 
INFLUENCIA DE 
LOS DISEÑOS

DE ÁFRICA
OCCIDENTAL.

SU COLCHA
DE LA
BIBLIA

REPRESENTA 
ESCENAS COMO 
LAS DE JONÁS 
Y LA BALLENA, 
CAÍN Y ABEL, 
LA ESCALERA 

DE JACOB
O LA ÚLTIMA 

CENA.

SE CREE QUE SU 
COLCHA PICTÓRICA 
(1895-1898) FUE 

UN ENCARGO QUE 
LE HIZO UN GRUPO 

DE ESPOSAS DE 
PROFESORES DE LA 

UNIVERSIDAD DE 
ATLANTA.

LA COLCHA 
DE HARRIET 
SOBRE LA 

BIBLIA ESTÁ 
HECHA A 

MANO Y A 
MÁQUINA.

Harriet Powers nació esclava cerca de Athens, Georgia (Estados Unidos), 
en 1837. Entonces, además de otras prácticas brutales de la esclavitud, 
estaba prohibido enseñar a los esclavos a leer. Pero Harriet, como muchas 
otras mujeres antes que ella, utilizó su arte para hacer colchas que 
contaban historias y ayudaban a compartir las narraciones orales. Sus 
colchas representan importantes leyendas, historias bíblicas y 
acontecimientos astronómicos. En 1865, tras la guerra civil, se abolió la 
esclavitud gracias a la Decimotercera Enmienda a la Constitución. Así, 
Harriet obtuvo por fin su libertad a los veintiocho años y ella y su familia 
consiguieron tierras y una casa en propiedad.

En 1886, Harriet desplegó la que sería su célebre Colcha de la Biblia en 
la Feria del Algodón de Athens (Georgia). En ese momento, una profesora 
blanca de Arte, Jennie Smith, se ofreció a comprársela por diez dólares 
(algo más de doscientos euros actuales), pero Harriet no fue capaz de 
desprenderse de su preciada colcha y declinó la oferta. 

En 1865 y 1866 se promulgaron las leyes de los Códigos Negros para 
eliminar los derechos de los esclavos recién libertados y asegurar una 
mano de obra casi gratuita en las plantaciones. Tras la guerra, el sur había 
quedado económicamente devastado. Fueron tiempos muy duros para 
Harriet y su familia, que tuvieron que vender parte de sus tierras. Cuatro 
años después de la Feria del Algodón de Georgia, y tras consultarlo con su 
familia, Harriet decidió vender su preciada Colcha de la Biblia por cinco 
dólares a Jennie Smith con una condición: esta tuvo que escribir lo que 
contaba cada cuadro de la colcha, para asegurar que el significado de la 
obra se mantuviera vivo. La venta de la colcha ayudó a la familia de Harriet 
a conservar su casa. 

Se conoce muy poco acerca de la trayectoria artística de Harriet, pero 
hay algunos documentos que prueban que realizó otras colchas por 
encargo antes de morir en 1910, a los setenta y dos años. Hoy en día, dos 
colchas suyas perviven en las colecciones de sendos grandes museos. 
Harriet Powers no conoció la fama ni la riqueza en vida, pero la belleza de 
sus colchas ha permitido que estas perduren ciento treinta años después 
de su creación. Su obra muestra aspectos de las vidas privadas, las 
esperanzas, los sueños y la fuerza de los que sobrevivieron a la esclavitud, 
al tiempo que nos descubre la vida de los afroamericanos del sur durante 
la Reconstrucción.



«HUBO TIEMPOS MUY OSCUROS CON AUGURIOS DESOLADORES, PERO ALLÍ DONDE HAY VOLUNTAD,
HAY UN CAMINO. PERSISTÍ Y PROFUNDICÉ EN MI TRABAJO HASTA LLEGAR

DONDE ESTOY AHORA».— MARY EDMONIA LEWIS.
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ESCULTORA · (1844-1907)

ESCULPIÓ
MOTIVOS NATIVOS 

AMERICANOS, 
COMO LA ESTATUA 

EL VIEJO
FLECHERO

(1872).

A DIFERENCIA
DE OTROS

ESCULTORES DE 
MÁRMOL, CASI 
NUNCA TUVO 

AYUDANTES Y ELLA 
MISMA TALLABA

LA PIEDRA. 

REALIZÓ
BUSTOS DE 
ABOLICIO-

NISTAS COMO 
JOHN BROWN 

O ROBERT 
GOULD SHAW.

LA MUERTE DE 
CLEOPATRA (1876) 
SE VENDIÓ A UN 
HIPÓDROMO, SE 
RESTAURÓ EN LA 
DÉCADA DE 1990 

Y FUE DONADA AL 
SMITHSONIANO.  

Mary Edmonia Lewis nació en 1844 en algún lugar del noreste de Estados 
Unidos. Su padre era afroamericano y su madre, nativa americana. Perdió a 
ambos muy joven y se crio con unos parientes de su familia materna. En el 
siglo xix, las posibilidades de que una persona de color se forjara una 
educación eran muy escasas, pero Edmonia tuvo suerte y su hermano la 
ayudó a pagarse los estudios. En esa época, la primera (y casi única) escuela 
superior que admitía a mujeres y afroamericanos era Oberlin College, y allí se 
matriculó Edmonia a los quince años.  

La guerra civil estalló cuando llevaba dos años en la escuela. Que la 
esclavitud fuera ilegal en el norte del país no significaba que no hubiera 
segregación, racismo y violencia. En la escuela acusaron falsamente a 
Edmonia de envenenar a dos compañeras de habitación. Aunque era 
inocente, el daño ya estaba hecho y sufrió un acoso racista y hostil. Por su 
propia seguridad, tuvo que abandonar la escuela en 1863. 

Al año siguiente, Edmonia se trasladó a Boston para aprender a esculpir. 
Empezó a realizar bustos de arcilla de líderes abolicionistas y generales del 
Ejército de la Unión. Sus creaciones se hicieron muy populares y pudo vender 
las reproducciones. Con ese dinero, Edmonia viajó a Roma y quedó fascinada 
por las estatuas de mármol de los antiguos maestros renacentistas. En los 
siglos xviii y xix, el movimiento artístico neoclásico aspiraba a capturar el 
estilo y la técnica de las antiguas esculturas griegas y romanas. 

En Europa, Edmonia aprendió a trabajar el mármol junto a otras mujeres 
escultoras. Sus obras eran únicas: a diferencia de otros artistas neoclásicos, 
ella esculpía indígenas y afroamericanos. En 1867 esculpió Libre para siempre, 
que mostraba a un hombre y una mujer negros rompiendo las cadenas de la 
esclavitud —una celebración de la liberación de los afroamericanos al final de 
la guerra civil—. Obtuvo un gran éxito y reconocimiento a nivel mundial. En 
Italia reinaba un ambiente más favorable que en su tierra natal, y la 
aclamaron por sus declaraciones políticas llenas de orgullo respecto a su 
condición de mujer negra. Con motivo de la Exposición Internacional de 
Filadelfia de 1876, Edmonia realizó su última obra maestra en mármol, que 
pesaba más de mil trescientos kilos. Se titulaba La muerte de Cleopatra y 
mostraba a una desafiante reina negra dejándose morder por una serpiente.

Mary Edmonia Lewis murió en 1907. Sus esculturas permitieron al mundo 
entero celebrar su legado y hoy en día siguen inspirando y empoderando a 
mucha gente. 



— «LA MUJER DEBERÍA SER ALGUIEN, NO ALGO».— MARY CASSATT. —

LA PINTORA IMPRESIONISTA

MÁS IMPORTANTE DEL SIGLO XX. 
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APOYÓ EL SUFRAGIO FEMENINO.  
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PINTORA · (1844-1926)

HAY AMERICA-
NOS QUE VIAJAN 

A PARÍS SOLO 
PARA VER SU 
RESIDENCIA, 

EL CHATEÂU DE 
BEAUFRESNE.

LAS ESTAMPAS
EN MADERA DEL 
ARTISTA JAPO-
NÉS KITAGAWA 

UTAMARO LA 
INSPIRARON 

PARA INICIARSE 
EN EL ARTE DE LA 

ESTAMPACIÓN. 

ORGANIZÓ 
EXPOSICIONES 

BENÉFICAS 
PARA RECAU-

DAR FONDOS DE 
APOYO AL VOTO 

FEMENINO.

¡VOTO!

VOTO 
PARA LAS

MUJERES 

SU GRAN PRESTIGIO 
LE PERMITIÓ PO-

NER EN CONTACTO 
A LOS GRANDES 

ARTISTAS FRANCE-
SES, COMO DEGAS 
Y MONET, CON LAS 
GALERÍAS DE ARTE 

AMERICANAS. 

CUANDO VIAJÓ 
A EGIPTO, SE 

QUEDÓ FASCI-
NADA POR LAS 
PINTURAS DE 
LAS PAREDES 
ANTIGUAS, Y
SE DECLARÓ:

«ENAMORADA
DE LA FUERZA DE 

ESTE ARTE».

A finales del siglo xix, las mujeres de clase alta de Europa y Estados Unidos 
empezaron a ensanchar los límites de las expectativas sociales. La «nueva 
mujer» se casaba por elección, era culta e independiente y se guiaba por sus 
propias pasiones. Por esa misma época, un nuevo movimiento artístico de lo 
más rebelde, llamado impresionismo, iniciaba su andadura en París. El arte 
mundial tradicional se había caracterizado hasta entonces por una gran 
rigidez y ponderaba el realismo por encima de todo. En cambio, los 
impresionistas capturaban la fugacidad del momento en tiempo real, a base 
de brochazos borrosos y un especial hincapié en el color, el movimiento y la 
luz. Entre ambas corrientes se hallaba Mary Cassatt.

Mary nació cerca de Pittsburgh (Estados Unidos) en 1844. La familia 
Cassatt decidió hacer un viaje a Europa para que sus hijos se cultivaran, 
pero acabó demasiado bien y la joven Mary quedó prendada del arte mundial 
que tenía a su alcance en París. En contra de los deseos de sus padres, a los 
quince años se matriculó en la Academia de Bellas Artes de Pensilvania, y en 
1866 se trasladó a París para continuar con sus estudios artísticos. A pesar 
de que amaba la ciudad, la guerra franco-prusiana la obligó a regresar a 
Estados Unidos. En 1871 volvió para recorrer Europa y en 1874 se asentó 
formalmente en París. Durante mucho tiempo, los cuadros de Mary 
causaron sensación en el Salon de París hasta que, en 1877 y por primera 
vez, el Salon se negó a exponer su obra aduciendo que su pincel era 
demasiado colorido y se veía muy suelto. Sin embargo, el pintor Edgar Degas 
quedó impresionado por sus cuadros y la invitó a participar en una 
exposición. Así fue como Mary entró a formar parte del grupo vanguardista 
francés de los llamados impresionistas. 

En la década de 1890, Mary se desvinculó profesionalmente de Degas 
porque se hartó del chauvinismo del pintor y de sus comentarios sexistas 
sobre su obra. Así, Mary empezó a realizar retratos de mujeres modernas en 
su vida cotidiana. Mientras que buena parte de sus colegas masculinos 
pintaban a las mujeres como objetos de deseo del hombre, Mary las 
mostraba en su propio territorio, libres de la mirada masculina. Así capturó el 
mundo íntimo de las madres y sus hijos, como se aprecia en pinturas como El 
baño del niño (1893), y esa parte de su obra se convirtió en la más conocida. 

Mary se pasó la vida viajando por el mundo, pintando y ayudando a 
jóvenes artistas que daban sus primeros pasos. En 1914 perdió la vista y se 
vio obligada a dejar de trabajar. Murió en 1926, y hoy en día se la recuerda 
como una de las grandes artistas que definieron la última parte del siglo xix.



«CUANDO EMPECÉ A PINTAR, ME IBA AL ANTIGUO PUEBLO A RECOGER PIEZAS
DE CERÁMICA Y COPIAR SUS DIBUJOS. ASÍ APRENDÍ A PINTAR. PERO AHORA SOLO TENGO

QUE CERRAR LOS OJOS PARA VER LOS DIBUJOS, Y LUEGO LOS PINTO».— NAMPEYO.

ORIGINÓ EL RENACIMIENTO
DE LA CERÁMICA HOPI. 

CONTRIBUYÓ A Q
U

E EL M
U

N
DO

CONOCIERA LA CER
ÁM

ICA IN
DÍG

EN
A. 

SU
S 

O
BR

AS
 Y

 L
AS

 A
DQ

UIE
REN

LO
S 

CO
LE

CC
IO

N
IS

TA
S 

SI
GU

EN
 CO

DICIANDO

A 
P

R
EC

IO
S 

MU
Y 

EL
EV

ADOS. 


