Figura 3. Anénimo, Dolorosa o Virgen Dolorosa, plumaria y 6leo, 24 x 18 cm, siglo xv11, Rectoria de la Univer-

sidad de Puebla. Fotografia de Cecilia Gutiérrez Arreola, Archivo fotogrifico del r1e-unam.

de igualar con un colorante. El juego de la
luz en su reflejo y la disposicion de la pluma
hacian que los colores brillaran y tuvieran
una fuerza visual segtin el propésito de cada
artista (Carrillo y Gariel: 1983).

Georges Roque dice que los colores mu-
chas veces tenian un uso normado o social;
asi, los colores tenfan un significado en si
mismos y de cardcter simbélico (2003: 299).
Clara Bargellini considera importante el pa-
pel retérico del color en el arte colonial; ella
plantea que los colores eran pensados en
términos de luminosidad, a veces en sentido
metaférico (Bargellini, 1993: 220, 221).

Obra plastica seleccionada
Para ejemplificar de una forma integral lo va-
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lioso de esta expresion artistica y su proceso
de realizacion, seleccionamos la Virgen del
Dolor o Dolorosa, obra anénima del siglo
xvil, por el valor plastico y cromético que tie-
ne, y porque ejemplifica el encuentro de dos
mundos, el mesoamericano y el espafol.

Esta imagen estd relacionada con la Vir-
gen Marfa. Para Abelardo Carrillo y Gariel,
la representacion en la pintura religiosa de
ésta como Dolorosa, no tuvo culto extenso
en la Nueva Espana y excepcionalmente se
le encuentra a partir del segundo cuarto del
siglo xvii (1983: 134). Elisa Vargas Lugo y
José Guadalupe Victoria mencionan que la
Dolorosa en la Nueva Espafia no goz6 del
favor de los pintores sino hasta el siglo xvii
(1985: 154).

Esta Virgen del Dolor es posible atribuir-
la a las religiosas de la orden dominica del
convento de Santa Rosa en Puebla. Para Te-
resa Castell6, la Virgen del Dolor muestra un
colorido tan brillante que la hace relevante;
para ella, este tipo de trabajo monijil posible-
mente se continud hasta el momento de la
exclaustracion, en 1863 (Véase figura 3).

EL ANALISIS. CUATRO LECTURAS

El analisis de toda obra de arte requiere de
varias lecturas para encontrar el fundamento
de su materializacion.

Primera lectura: la descriptiva

El trabajo muestra una figura central femeni-
na de pie con su rodilla izquierda flexiona-
da; esta apoyada sobre un terreno rodeado
de hierbas. Tiene los brazos extendidos, el
derecho hacia abajo y el izquierdo un poco
levantado hacia arriba y muestra ambas ma-
nos con las palmas abiertas. Su rostro esta le-
vemente inclinado a la izquierda y su mirada
hacia arriba; su cabeza estd rodeada por una
figura circular y el cuello esta descubierto;
una daga le cruza el pecho con una inclina-
cion de izquierda a derecha; estd ataviada
con una tinica y un manto que la envuelve
casi por completo, incluso hasta la cabeza.

En ambas esquinas de la parte superior
se encuentran cuatro caras de aparentes in-
fantes, con cabello corto y ondulado; todos
llevan en la parte frontal formas similares a
las alas; sus miradas son diversas: dos vol-
tean hacia la figura femenina, otro hacia la
daga y uno mas hacia el cielo; estas figuras
aparentan salir de las nubes.

Como fondo, en la parte inferior de la
obra, en el lado derecho, hay varias cons-
trucciones que semejan parte de una pobla-
cién; del lado izquierdo, se encuentran figu-
ras de conformacién rocosa con vegetacion,
cuya parte superior estd coronada por tres
figuras en forma de cruz; al fondo se halla un
tel6n cromatico con textura.

La figura central lleva un manto violeta y
negro con un borde blanco y ocre; bajo éste
lleva una prenda violeta, verde y café claro;
los puiios son del mismo color del cuello e
incluyen verde seco; la orilla del manto es
amarillay la parte que bordea al rostro es café
rojizo y blanco.

La forma circular que rodea el rostro es de
tonos distintos de café claro, amarillo y blanco.
Su piel es rosicea con violetas y grises, las me-
jillas y labios rosas, su cabello es café rojizo. La
daga tiene empuiadura en tonos de amarillo
y café; la hoja es de color gris y negro.

Las cuatro caritas tienen el rostro de igual
color que la mujer, s6lo un poco mas oscuro;
sus cabellos son color café rojizo y en uno de
ellos, las puntas son amarillas.

Las formas como alas son tres, de color vio-
leta con blanco y un poco de tonos azulados;
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Figura 4. Un referente pléstico es la Dolorosa de Cristébal de Villalpando y Luna, 193 x 51 cm, 1680, Col.

Manuel Barbachano Ponce. Fotografia de Pedro Angeles Jiménez, Archivo fotogrifico del rie-unam.

la otra incluye café claro, rojo y blanco. Las
nubes son café y blanco, y un poco de ama-
rillo. El suelo tiene tonos de café rojizo; la
hierba, tonos de verde, café y negro.

Las construcciones estan elaboradas en
café claro, un poco de oscuro y rojos. El con-
junto rocoso esté resuelto en tonos de café,
crema, amarillo y blanco; la vegetacién es
verde y negra. Las cruces estan hechas en
tonos de café. El cielo es de distintos azules,
desde el ultramar, en la parte superior, hasta
turquesa, violeta, café y negro.

Segunda lectura: la iconografica

No se puede comprender el valor de una
obra, como la Dolorosa de nuestro interés,
sin asociarla con los elementos iconografi-
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cos y su significado religioso (véase figura 4).
Por ello, es necesario un acercamiento a las
fuentes de inspiracion como los evangelios,
que fueron un referente importante de la so-
ciedad novohispana del siglo xvii.

El Evangelio segln San Lucas (2: 34, 35)
dice: “Simeén los bendijo, y dijo a Maria la
madre del nino: este nino estd destinado
para ruina y resurgimiento de muchos en
Israel, y para ser una sefial a la cual se hara
oposicién; tu misma alma sera traspasada de
una espada, para que se descubran los pen-
samientos secretos de muchos corazones”.

Segln otros evangelistas son siete los do-
lores de Marfa: el primero es “la profecia de
Simedn” (Lucas 2: 22, 35); el segundo es “la
huida a Egipto” (Mateo 2: 13, 15); el tercero

»

es “el nifio perdido en el templo” (Lucas 2, 41-
50); el cuarto, “Maria se encuentra con JesUs
camino al Calvario” (cuarta Estacion del Via
Crucis); el quinto dolor es “Jesis muere en la
cruz” (Juan 19: 17, 39); el sexto, “Marfa recibe
el cuerpo de Jests al ser bajado de la cruz”
(Marcos 15: 42 y 46), y el séptimo, “Jests es
colocado en el sepulcro” (Juan 19: 38, 42).

En la obra podemos observar el dolor de
la Virgen, representado por un punal que le
traspasa el corazén, asi como el monte Cal-
vario para representar el sufrimiento maria-
no y la Jerusalén celeste, como la promesa
del paraiso.

Tercera lectura: la simbélica

Durante el siglo xvii se desarrolla el culto ma-
riano en la Nueva Espafna, en gran medida
promovido por el pensamiento contrarre-
formista de los jesuitas, quienes revaloraron
la imagen de la Virgen Marfa como madre
del Divino Verbo y, como tal, portadora de
luz, poder transformador, la unién del cielo
y la Tierra. La cruz es el atributo principal de
Cristo, es su imagen como totalidad césmica;
representa el eje del mundo y el punto de
interseccion entre el cielo y la tierra.

La montana simboliza al monte Calvario,
que puntualiza la finalidad de la narracién;
también es la manifestacién de lo sagrado y
lo divino. Al igual que la cruz, simboliza el
eje y la raiz. Jerusalén esta representada por
una ciudad fortificada, similar a la original.
Aparecen elementos representativos: la daga
y la cruz que “retine simbélicamente todos
los dolores sufridos por Marfa” (Vargas Lugo
y Victoria, 1985: 206).

Los dngeles, simbolos de pureza y espiri-
tualidad, tuvieron un gran protagonismo en
la época barroca y dan origen a los amorci-
llos; los dngeles son mensajeros de Dios, vin-
culo entre éste y los hombres, entre el cielo
y la Tierra.

Cuarta lectura: la forma y el color

En la Dolorosa, el artista asoci6 el disefio en
sus categorias formales y el arte (en la pro-
duccién de la obra plastica) con la técnica
de la plumaria.

La forma

De los elementos primarios de la forma, se
emplean el punto y la linea, el plano y el vo-
lumen, pero son los planos visuales los que
hacen destacar la intencién del artista. Por su
tamano y ubicacion se acentta en un primer
plano la figura principal y el pufal; los de-
mas elementos se ubican en planos que dan
profundidad y perspectiva, canon cldsico
utilizado en las obras pictéricas del siglo xvii
en la Nueva Espana. El volumen se logra en
todas las figuras por el efecto que produce
la colocacién de las plumas, asi como por el
color de éstas, que convierte los elementos
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estaticos en masivos y dindmicos, como es el
caso del ropaje y el rompimiento de gloria.

El campo visual se concentra en la Dolo-
rosa para diluirse poco a poco con el empleo
de la perspectiva. La Virgen, imagen principal
por tamano y posicién, divide la composicién
en dos: mediante un eje central no simétrico,
no estatico, logrado gracias al movimiento de
las alas de los querubines, “motivos habitua-
les en la decoracion del Renacimiento” (Avila,
1993: 129). La posicién que ocupa la Virgen
impone el equilibrio y estabilidad en la com-
posicion (Avila, 1993: 114) sin hacer uso de
la simetria; al anclarse en un terreno semies-
férico circundado con vegetacion, la figura
denota “el arquetipo universal de la madre”
(Cooper, 2000: 174), donde el cielo y la Tie-
rra se convierten en la materia y el espiritu al
que también podriamos considerarlo como
el hortus, “ambiente asociado con la virgen
[...] cuyo espacio generalmente esta delimi-
tado por una barrera pétrea [...] que cierra el
espacio, marcando fronteras entre el exterior
(medio natural) y el interior (espacio divino)”
(Avila, 1993: 69, 70).

La estructura que sustenta el disefio de
la obra se desarrolla a partir de dos redes: la
ortogonal y la diagonal. Ortogonalmente
existen dos ejes principales dividiendo la
obra. Las alas de los querubines se apoyan
en una linea paralela a la horizontal, que pa-
rece partir el espacio en celestial y terrenal;
el eje vertical se convierte en el soporte de
la figura principal sugiriendo su jerarquia. En
el centro de la obra, el vientre de la Virgen,
convergen trazos diagonales que radian rit-
micamente al resto de la composicién y que
senalan los componentes; con esta red de
diagonales construimos un rombo central
que inscribe y destaca a Marfa. Segtn Coo-
per, esta figura geométrica representa al
principio creativo femenino (2000: 156).

Elementos de ordenamiento tales como
el ritmo, movimiento, profundidad, concen-
tracion, jerarquia y tension estan presentes
en la obra a través del manejo de las plumas,
del color, o bien, por la ubicacién de cada
elemento; de tal manera, destacamos el em-
pleo de las plumas verdes, azules y violetas
en el fondo, creando la profundidad y con-
centracién en el espacio; el ritmo y el movi-
miento en las alas de los dngeles y en el ves-
tuario de la Virgen, asi como en la colocacién
de las piedras y el diseiio de los elementos
arquitecténicos. La tensién provocada por la
daga es el vértice de un tridngulo equilatero
cuya base es el limite inferior de la obra, he-
cho que enfatiza la proporcién y la direccion
de la misma y su significado simbélico en el
cristianismo: la santisima trinidad.

Hay un disefio compositivo y el empleo
de la forma se utiliza para enfatizar o reforzar
la iconografia. En la obra se tiene un elemen-
to adicional: el empleo de la pluma como
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medio para enriquecer el material, la textura,
el color y el significado.

El color

En el momento plastico novohispano se des-
taca la forma de pintar, el dibujo y su relacién
con el tema, de tal manera tenemos “el lu-
minoso para temas gozosos y el oscuro para
temas tristes o fuertes [...] los colores son me-
taforas: la brillantez de la luz como metafora
del esplendor [...] los colores eran pensados
en términos de luminosidad mas que de to-
nalidad” (Roque et al., 2003: 30).

Los criterios cromaticos exportados a la
Nueva Espana estaban mas en funcién de su
grado de luminosidad y a la asociacion del
color con su simbolismo que de su armonfa
cromatica, como ejemplo se cita al blanco
asociado “con la pureza, la virginidad, mien-
tras que lo oscuro conserva una carga moral
negativa” (Roque et al., 2003: 31). Otro caso
es el de Cristébal de Villalpando, que en su
Dolorosa de finales del siglo xvil enfatiza con
luz central a la Virgen y su dolor, radiando la
iluminacién a sus acompanantes celestiales
y enmarca la figura principal con un manto
negro cuyos interiores son rosados y su td-
nica roja. Los angeles que la rodean estdn
iluminados y vestidos de blanco, dorado, ro-
sado y verde.

La Dolorosa de nuestro estudio estd rea-
lizada en plumas y 6leo. Las plumas emplea-
das probablemente fueron de guacamaya,
cotinga, halcén y azulejo, aves con plumas
verdes, azules, negras, amarillas, rojas, blan-
cas, rosas y violetas, creando con sus mez-
clas'y colocacién los ricos y mdltiples matices
que se utilizaron también en los ornamentos
de pluma en el imperio mexica (Danielle
Dehouve, 2003: 57). Asi, la paleta de color
indigena, cuatro colores mas uno, se ve am-
pliada; si bien los rojos y verdes vibrantes y
exoticos de chimallis y penachos se cambian
por cafés o gris pardusco, resultado de los
canones de la época y de la desaparicién de
cierto tipo de plumajes, la pieza conserva su
calidad cromética.

En la Dolorosa vemos los mismos pre-
ceptos empleados durante la época virreinal
en cuanto a luz y sombra, sélo que la técni-
ca empleada logra que el claroscuro no se
muestre de una manera absoluta, sino que
produzca un efecto iridiscente y metdlico
en la obra, especialmente en el manto y en
el cielo. La figura principal y los querubines
que la rodean destacan por sus rostros y la
Virgen también por sus manos, ya que son
trabajados en 6leo.

La figura principal se halla envuelta en
una tdnica de diversos tonos de azul, verde
y morado con acentos de negro y café en los
pliegues del ropaje y en sus interiores lleva el
blanco y el dorado presentes en la jerarquia
eclesiastica. La disposicion de las plumas
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y el manejo del color hacen que se vuelva
dindmica y enfatizan la posicién de sus ma-
nos, en especial la izquierda, que senala al
monte Calvario, y a las tres cruces que estan
plasmadas en colores oscuros. Su rostro se
enmarca en un halo dorado que representa
al Sol y a la divinidad.

Los querubines, cuyos rostros encarna-
dos estan pintados al dleo, miran hacia la
Virgen y uno de ellos hacia el cielo; sus alas
son dindmicas, debido a que la colocacién
de las plumas da movimiento y estan reali-
zados en diferentes tonos de dorado, lo que
enfatiza la luz en ellas.

En el mundo cristiano el negro se aso-
cia al luto, pesar y tristeza mientras que el
blanco, a la pureza, a la autoridad espiritual
y al triunfo del espiritu; unido al rojo es la
muerte. El rojo se relaciona con la Pasién de
Cristo y su sangre derramada en el monte
Calvario, es el color del martirio; el café roji-
zo significa el Sol y la fuerza, pero también la
sangre y Pasion de Cristo. El color dorado del
halo simboliza el Sol y la divinidad; el amari-
llo dorado es lo sagrado, la divinidad. El azul
representa a Marfa como reina del cielo y el
verde es ambivalente, al ser mezclado con
azul y amarillo simboliza el cielo y la Tierra
combinados, pero también la resurreccién y
la renovacion de la vida. Asi también, el vio-
leta significa la verdad y la penitencia (Coo-
per, 2000: 53, 56).

Esta forma de analisis cromatico nos per-
mite identificar las variantes del uso del matiz,
los colores empleados durante ese periodo y
el simbolismo de éstos. Respecto al matiz, su
manejo no difiere mucho del uso actual, es
decir, un primario y su complementario para
contrastar y de esta manera resaltar la ima-
gen principal; los colores terciarios para crear
efectos escenogréficos. Los efectos luminicos
se logran con el amarillo dorado, el turquesa
y el rosado, descartando el tradicional uso
del blanco para lograr efectos de luz.

A partir de este analisis, se observa que
en la obra predominan dos colores: el rojo y
el verde, que constituyen aproximadamente
70% de la paleta cromatica utilizada. Ambos
reflejan la tendencia pictérica de finales del
siglo xvil. Si ponemos atencién en el movi-
miento provocado por el uso de los rojos y el
café, vemos como con su uso se realza y
dinamiza la composicién. La tendencia del
color hacia un primario (rojo) y su comple-
mentario (verde) vigoriza el contraste y en-
riquece el claroscuro. Los azules utilizados
crean una intensidad que, de acuerdo con
los principios actuales del color, al unirse al
rojo y verde logran una armonia cromatica
(Wong, 2005: 98).

En los cuadros 1, 2 y 3 se muestra la pale-
ta utilizada en la Dolorosa. En dos de ellos se
identificé su ubicacién, los modos cromaticos:
tono, valor e intensidad o saturacién; en el
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