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			A nuestros padres y nuestros hijos,

			 pilares fundamentales de nuestras vidas.

		


			«Investigar no es solo encontrar respuestas,

			es encontrar preguntas»

			Carlo Ginzburg

		


			PRÓLOGO

			La Joya, ADN de la sociedad y 

			testimonio de la devoción mariana

			El estudio de la joyería antigua es una de las tareas más difíciles e ingratas que puede abordar un investigador de la Historia del Arte. 

			Difícil porque se trata de obras cuyo autor normalmente se desconoce y que, a diferencia de las realizadas en plata, la mayoría carecen de marcas que informan sobre quien, cuándo y dónde se hicieron. 

			Sus modelos pueden repetirse en el tiempo y la fortuna del investigador oscila entre el hallazgo de una obra singular —de gran valor artístico o extraordinaria importancia histórica— y la presencia de un elemento reiterativo, sin otro interés que servir a la pequeña historia de una moda local o un complemento del vestido.

			Por si fuera poco, la documentación existente describe joyas perdidas en buena parte pues, a medida de que su valor es más alto, es más probable que se hayan enajenado, deshecho o alterado. 

			Mientras que los soportes de una cerámica o una pintura —el barro, el lienzo o la madera— carecen de valor si son destruidas, con la joya sucede lo contrario.

			Precisamente, la joya es considerada tradicionalmente como tal porque está realizada con materiales que pueden alcanzar alto precio, lo que a menudo es la causa de su destrucción, desapareciendo para siempre los valores artísticos e históricos que pudiera tener.

			Finalmente, otra dificultad se añade a este complicado ámbito y es la cualidad transportable de la joya, es decir, su pequeño tamaño, lo que hace que la joya, unido a su valor material, sea un recurso fungible en determinadas circunstancias, auténtico valor refugio para momentos difíciles, lo que conlleva no dar demasiada publicidad a su existencia, tanto para que pase desapercibida y, al mismo tiempo, evitar un hurto o un robo fáciles de realizar y transformar en dinero.

			Con todo, la investigación sobre la joyería se convierte en algo apasionante, pues resulta ser una especie de ADN de cada época y lugar, ofreciendo datos sobre las clases sociales, las tradiciones, el pensamiento religioso, el papel de mujeres y hombres, la moda y su evolución y otros muchos enfoques. Asimismo, proporciona valiosa información sobre ciertos aspectos del comercio, la oferta y la demanda, las líneas marítimas y el transporte terrestre, el papel de los plateros, sus fuentes artísticas... Todo ello con la gran Historia como telón de fondo: paces y guerras, colonizaciones, personajes principales y pueblo anónimo, turbulencias y revoluciones, sucesos faustos e infaustos...

			La joya existe para ser usada y ese uso, precisamente, dota a cada una de ellas de un valor añadido, una carga sentimental que se traduce en un aprecio que va más allá de la consideración económica y de su valor real. 

			Familias que no tienen problemas en desprenderse de valiosos objetos y obras de arte, conservan las joyas de sus seres queridos como el más preciado tesoro. 

			Paradójicamente, estas consideraciones impiden su despiece o remodelado, por lo que el tiempo pasa y la joya sigue igual, con la consecuencia de que las modas también varían y llega un momento en que esa alhaja tan apreciada resulta imposible de llevar, por lo que se guarda cuidadosamente o, siguiendo una tradición piadosa, se acaba donando al joyero de alguna imagen de especial devoción, sea del propietario original o del familiar que la ha recibido, de forma que, al tiempo que se preserva la joya, se asocia definitivamente a la imagen de la persona querida.

			Obviamente, las donaciones y exvotos que recalan en los joyeros propios de los simulacros sagrados no tienen todas ese origen, pero siempre corresponden a una historia humana que, además, suele ser emotiva y sirve para ilustrar de primera mano acerca de la mentalidad de una determinada época.

			El libro que el lector tiene entre sus manos no es una tesis doctoral ni pretende ser exhaustivo en este tema inacabable, sino que se trata de una recopilación de lo ya analizado por diferentes autores, junto con aportaciones propias que redondean el discurso. Y éste se centra en el resultado de un proceso: esas imágenes que, representando todas una misma idea, son diferentes entre sí, constituyen la referencia de muchas patrias chicas, lugares de nacimiento en los que muchos devotos han crecido viéndolas a través de los siglos. No son pues, simples pedazos de madera o meras esculturas, sino testigos de la vida y el afecto de sus antepasados, símbolos de la permanencia de las tradiciones.

			Por ello, a lo largo del tiempo y, a modo de fina lluvia, han ido depositándose a sus pies joyas de todo tipo, humildes o suntuosas, procedentes casi todas de los lugares donde esa devoción está más arraigada.

			Constituyen una forma de obsequio a lo que se percibe como el rescoldo de un hogar, un entorno cálido que protege de la oscuridad exterior y que proyecta un amor que surge del pasado. 

			Y aquí es donde la moda, esa grandísima tirana, apenas tiene poder, pues esas joyas obsequiadas siguen en uso, alhajando las imágenes, que relucen como una antesala del cielo prometido. 

			Las dedicadas a la Virgen María se presentan como reinas, rodeadas de fulgores, ataviadas con telas deslumbrantes y llevando encima las obras que los plateros u orives, los relicarieros, los filigraneros, o los diversos artesanos y artistas, crearon en épocas pasadas.

			Manos hábiles las han prendido, las colocan, discurren su mejor lucimiento y su seguridad, eligiendo algunas para crear otras nuevas, normalmente símbolos de poder y realeza, caso de las coronas, cetros y orbes, o bien imágenes del resplandor sobrenatural como los rostrillos, aureolas o ráfagas. 

			El conjunto de todo ello, junto al ritual que conlleva y el componente humano que lo ha hecho posible, constituye una rica tradición que bien merecería su consideración como patrimonio inmaterial de la Humanidad. 

			La existencia de importantes joyeros en España ha sido documentada durante siglos y perviven en parte, a pesar de invasiones, robos y saqueos, constantemente nutridos por la devoción, como los del Pilar de Zaragoza, Guadalupe, de Cáceres, Rosario de Antequera, los Desamparados de Valencia, la Merced en Barcelona, las Nieves de La Palma, etc.

			Son muy, muy numerosos los esparcidos por toda la Península, de Navarra a Galicia, de Castilla a Andalucía y Extremadura, de Aragón y Cataluña a Levante y Melilla, sin olvidar los de las islas, preservados de las grandes guerras peninsulares, y recordando también los de la América virreinal, como el extraordinario conjunto de Guadalupe de Sucre, todos ellos testimonios de la importancia y esplendor de la joyería del ámbito hispánico.

			Solo queda, lector, que de la mano de Isabel Núñez y Luis Prieto Sánchez, te introduzcas en ese mundo tan rico, variado y complejo para participar de su belleza y de su historia. 

			Letizia Arbeteta Mira

			Exdirectora de la Fundación Lázaro Galdiano.

		


			1. Introducción

			«Alabado seas, oh Ra,

			en tu belleza y en tu perfección,

			allá donde estés,

			en tu oro fulgurante» 

			Si ahondamos en las raíces etimológicas de la palabra JOYA encontramos significados alusivos al júbilo, a la belleza, al lujo o al ornato. Desde el principio de los tiempos el ser humano se ha visto atraído por las alhajas y ha querido disfrutarlas, poseerlas y hacer alarde de ellas. Parece imposible precisar un periodo concreto de la historia en el que el hombre comenzara a usarlas. Se les atribuyen un origen universal, habiendo sido empleadas, desde tiempo inmemorial, en todas las civilizaciones antiguas, principalmente como símbolos de distinción y de poder. Desde un primer momento se les daría un valor mágico propiciado por su belleza y escasez, donde la excepcionalidad de las piezas motivaría que se reservasen a las personas privilegiadas1. 

			Resulta innegable que su fabricación y uso sean una característica propia de la raza humana, siendo este un aspecto diferenciador del hombre con los animales. Lo natural es pensar que su invención haya sido fruto de la propia vanidad del ser humano, en su primitivo afán por destacar sobre el resto de los seres vivos que tenía a su alrededor. El hombre quiso apropiarse de la belleza de los animales más distinguidos de su entorno, encontrando el modelo a seguir en las aves, tan elegantes y con tantos elementos susceptibles de copiarse. Rápidamente repararía en sus coloridos plumajes, penachos, crestas, colas o picos como elementos diferenciadores, para hacerlos propios a través de las joyas2.

			Es sabido que el oro ha fascinado al hombre por su color y su brillo a lo largo de la historia. Considerado por algunas culturas como el símbolo sagrado del sol, su uso sería reservado únicamente para los sacerdotes y reyes, que lo emplearían como emblema representativo del poder y de la legitimidad misma de su ejercicio3. En muchos casos se usó para la fabricación de los atributos propios de su autoridad, lo que reforzaba ante los ojos de los súbditos el halo de divinidad pretendido.

			Los antiguos egipcios tenían una profunda creencia de la sacralidad y los poderes mágicos inherentes al oro, la materia de la que estaban hechos los dioses y los reyes. Le atribuían poderes simbólicos asociados al metal por su brillo y su naturaleza imperecedera. Posiblemente estos dogmas tan arraigados en la cultura del antiguo Egipto nos puedan remitir a aquellos conocimientos de alquimia introducidos por los árabes en Europa durante la Edad Media4. El oro era un metal de naturaleza divina, que servía para adornar el cuerpo y que confería además poderes mágicos a quien lo portaba.

			Sin embargo, a lo largo de la historia las joyas no solo van a actuar como elementos decorativos fruto de la vanidad humana. Ni tampoco como producto del despilfarro o la frivolidad del hombre, sino que serán objetos íntimamente ligados a la vida de las personas. Actuarán como una fuente para la explicación de la sociedad, donde aspectos fundamentales en la consecución de los acontecimientos, como las relaciones sociales, comerciales o políticas; el comportamiento de los seres humanos, las modas y las tendencias, las costumbres o la propia religiosidad, van a quedar reflejados en las mismas, pudiéndose comprender todo esto a través de ellas. 

			Las alhajas han sido y son un testimonio fundamental de devoción para los fieles con respecto al caso particular de las imágenes marianas, así como de la religiosidad popular vista desde un punto de vista global. Para ello el exvoto ha jugado un papel imprescindible como herramienta de correspondencia y agradecimiento al favor recibido, tras las oraciones de súplica del fiel a la imagen venerada. Estos objetos ofrecidos a la Virgen van a actuar como el complemento a la iconografía de la Madre de Dios como Reina del Cielo que, junto con sus ricas vestimentas y el resto de los aditamentos y atributos propios de su poder terrenal, ayudarán a presentarnos a la Virgen en Majestad, exultante, como Mujer perfecta y Modelo de creyentes.  

			El interés por las piezas históricas conservadas en los joyeros marianos se ha visto incrementado desde el momento en que algunos trabajos de investigación sacaran a la luz excepcionales piezas custodiadas por cofradías, conventos o congregaciones religiosas, a veces no demasiado conscientes de su valor artístico, histórico y patrimonial. La riqueza de los tesoros marianos está construida a partir de la costumbre piadosa de la donación, unas veces documentada y otras veces tan solo intuida. En general se trata de conjuntos poco homogéneos con desigual calidad material y artística, con gran variedad de tipologías y diferente riqueza ornamental. Estos tesoros han generado un gran interés en los investigadores, sabedores de que los joyeros marianos pueden ser el mejor banco de datos para reconstruir la joyería antigua española. Aunque el mayor atractivo que nosotros encontramos es que estas magníficas alhajas, de las que aún quedan ocultas muchas de ellas, van a ser un testimonio impagable para el estudio de la relación del hombre con lo sagrado. 

			En España se tiene un alto conocimiento en campos como la imaginería, la pintura o la platería, que han sido bien estudiadas desde antiguo, existiendo una extensa documentación al respecto. No ocurre así con la joyería, cuyos primeros trabajos de importancia surgirán en la segunda mitad del siglo XX. Desde entonces se han venido sucediendo grandes e interesantes aportaciones realizadas en su mayoría por afamados especialistas en joyería hispánica con renombre internacional, de los que en nuestro país contamos con varios casos destacados. Sin embargo, la difusión de este conocimiento no ha llegado con facilidad al público en general.

			Detectamos que en los últimos años se había producido un resurgido interés por los estilos y la estética en el atavío de la Virgen en su manera de mostrarla a los fieles, algo que ya venía siendo objeto de análisis y estudio desde finales del siglo XX. Sin embargo, esto, que debía estar en absoluta consonancia con la necesaria utilización de las alhajas para dar relevancia y realce a la figura de María, a veces no lo estaba. Gran parte de las aportaciones de aquellos investigadores, esenciales para comprender la función representativa y complementaria de las joyas como parte del icono mariano, apenas eran conocidas por el público en general ni tenían el seguimiento deseado, ni siquiera en ambientes especializados.    

			Ante esto sentimos la necesidad de focalizar todo el interés que desde siempre habíamos mostrado por estos asuntos en la realización de un trabajo con vocación didáctica. Para ello nos quisimos ayudar de una selección muy personal de imágenes marianas españolas, y de piezas significativas custodiadas en sus tesoros, a partir de los cuales pudiéramos ir desarrollando nuestra idea. La pretensión no sería la de realizar un estudio riguroso, sino más bien una puesta en situación que hiciera uso del conocimiento especializado, aunando los aspectos técnicos, estilísticos y devocionales explicados en su contexto histórico. Todo ello redactado de manera asequible, con exposiciones que ayudaran a comprender los conceptos más técnicos. Incluso quisimos definir otros nuevos aportados por nosotros, como puedan ser los vocablos enjoyamiento y sobreenjoyamiento, términos perfectamente entendibles que sin embargo no recoge el castellano. 

			Desde un primer momento pretendimos diferenciar entre las joyas de adorno personal donadas a la Virgen y los atributos que se realizan exclusivamente para una Imagen, ejecutadas en su mayoría en labor de orfebrería. Al principio, nuestra intención no fue tratar estas piezas de platería que componen el ajuar mariano, ya que no pertenecían al campo de la joyería como tal. Sin embargo, dado que las coronas, ráfagas, rostrillos, lunas o cetros, van a ser elementos propios de la representación de la Virgen Reina, no pudimos evitar referirnos a ellos. En muchos casos, además nos encontramos que estaban ejecutadas con técnicas más cercanas al oficio del oribe5 que al del orfebre, con lo que teníamos la justificación perfecta para hacerlo. 

			Conscientes de lo novedoso del planteamiento, presentamos este trabajo con la inquietud y la ilusión de alcanzar estos propósitos, esperando saber transmitir el papel tan fundamental que han tenido y tienen las joyas en la iconografía de la Virgen.

			Inevitablemente han quedado muchos aspectos sin tratar y se ha pasado de puntillas por otros muchos, algo que estamos seguros de que el lector sabrá comprender, dadas las limitaciones del formato. Sin embargo, este hecho no hace más que alentarnos a afrontar futuros retos. 
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			2. Las primeras representaciones alhajadas de la Virgen

			«De pie a tu derecha está la Reina,

			enjoyada con oro de Ofir»6

			Sal 44-107 

			Las imágenes más primitivas que representan a la Madre de Dios quizá sean las pinturas murales halladas en Roma, en las catacumbas de Santa Priscila, datadas alrededor del siglo III, a partir de las cuales comenzarían a consolidarse los fundamentos que marcarán la iconografía mariana. En la iglesia de Santa María Antiqua, situada en pleno foro romano, existe la imagen de la Virgen entronizada más antigua que se conoce hasta el momento. Está fechada a partir del siglo VI, formando parte de una serie de frescos donde María aparece en majestad, coronada y revestida de joyas al modo que lo hacían las emperatrices bizantinas. Se trata de una Virgen Theotocos, sentada de frente con el Niño centrado en su regazo, en actitud de bendecir. Más ejemplos romanos coetáneos a los frescos anteriores podrían ser, por un lado, el mosaico de la Anunciación de Santa María la Mayor, donde se presenta a la Virgen sobre el trono divino en espera del ángel anunciador; y por otro, el icono de la Madonna della Clemenza, en la basílica de Santa María en Trastevere, en el que también aparecerá ricamente alhajada. En todos ellos la imagen de la Virgen se muestra con los símbolos de distinción usados por los gobernantes, revestida de riqueza y coronada como reina. 

			Otros tipos iconográficos marianos algo posteriores serán unas pinturas sobre tabla, evolucionadas de las imágenes paleocristianas que se dieron entre los siglos VI al XV y que sobrevivieron a la iconoclasia, allá por los siglos IX y X, momento en que se destruirían gran parte de las representaciones de la Virgen existentes en Bizancio. La mayoría de las que conocemos hoy están muy modificadas por los avatares de la historia, estando datados los ejemplos más antiguos a partir del siglo VI. Sin embargo, casi todo lo que nos llegó parece haber sufrido modificaciones y repintes que se llevaron a cabo en su mayoría durante la Edad Media. Una excepción podría ser Salus Populi Romani, la Protectora del Pueblo Romano. Se trata de una tabla de la Virgen María como hodegetria u hodigitria —la que muestra el camino— presentándose como conductora del Niño, que se encuentra en sus brazos. Se venera en la basílica romana de Santa María la Mayor. Como dato fidedigno se maneja el año 590 d. C. fecha en la que se tiene constancia de que llegó a Roma. Su autoría se atribuye con cierta alegría al evangelista San Lucas, aunque lo que parece probado es que pueda tratarse de una tabla de la época de los primeros cristianos. En la pintura se representan, en cada uno de los hombros de la Virgen y sobre la frente, sendas estrellas o cruces de tonalidad dorada, quedando la del lado izquierdo oculta por la figura del Niño Jesús. Estos tres símbolos van a representar la Virginidad Perpetua de María, causa iniciada en el Concilio de Constantinopla en el año 553. Este reconocimiento anuncia que la Madre de Dios ha sido y es siempre Virgen, siéndolo antes, durante y después del embarazo, de ahí que sean tres las estrellas. Desde las primeras formulaciones de la fe, la Iglesia ha confesado que Jesús fue concebido en el seno de la Virgen María únicamente por el poder del Espíritu Santo. Jesucristo fue engendrado absque semine ex Spiritu Sancto8, es decir, sin elemento humano y por la única obra del Espíritu Santo9. Es curioso reseñar que, entre los privilegios marianos, exceptuando la maternidad10, ninguno fue tan celebrado como la virginidad de María, que sin embargo no tiene fiesta propia en la Iglesia11, rememorándose el día 25 de marzo la Encarnación de la Virgen como solemnidad más cercana.  

			A partir del siglo X sería normal que a estas pinturas se le adosaran ornamentos ricos de metales nobles y piedras, para resaltar la figura de la Virgen y su representatividad. La Salus Populi Romani, fue coronada el 15 de agosto de 1838 por Gregorio XVI. Desde entonces ha lucido sobrepuestas, sobre el propio icono, sendas coronas metálicas de oro y plata con pedrería, así como diferentes tipos de joyas adheridas a la tabla. Más tarde, en el Año Mariano de 1954, durante el pontificado de Pío XII sería coronada de nuevo, celebrándose una procesión por las calles de Roma12. Desde que el cuadro fuese restaurado en los talleres de los Museos Vaticanos en 2018, la Virgen se presenta a los fieles desprovista de todo tipo de engalanamiento sobrepuesto, pudiéndose contemplar la pintura sin añadiduras. Mucho habrán tenido que ver en esta decisión de presentar a la Imagen sin sus atributos propios, las directrices de los conservadores e historiadores del Vaticano, para evitar la manipulación de la pintura y su posible deterioro por la colocación de los postizos. Sin embargo, estamos seguros de que el hecho de que el actual papa Francisco le tenga tanta devoción y vaya a rezar ante ella casi a diario, también haya debido influir. De todos es sabido que el carisma de Francisco lleva a gala el voto de pobreza, evitando en lo posible todo tipo de ostentación, con lo que muy probablemente sea del agrado del pontífice ver a la Virgen de esta manera, sin ningún tipo de aditamento. Por suerte, en la sala del tesoro de la basílica, los visitantes pueden disfrutar de los recubrimientos metálicos de plata y piedras, de las coronas de la Madre y del Hijo, así como de las joyas que en otros tiempos le eran prendidas.

			Parecidas en su estética son las pinturas tradicionales rusas que representan a la Virgen con el Niño. El cristianismo ortodoxo es la confesión más influyente de Rusia y cuenta con infinidad de objetos venerados por sus fieles, entre ellos los Iconos, que gozan de una especial devoción. Existen varios muy populares por su fama de milagreros. Uno de ellos es el de la Virgen de Vladimir que se venera en la iglesia de San Nicolás de Tolmachí, en Moscú. Esta imagen también posee cruces doradas en los hombros y la cabeza, aludiendo a la virginidad de María, aunque en este caso recuerdan más bien a estrellas de ocho puntas. Aunque es sabida la intención simbólica de estas estrellas, como ya se apuntaba, su representación pictórica se asemeja bastante a broches o alfileres de oro prendidos de los ropajes de la Imagen, al modo de joyas. 

			Otro de los iconos con mayor devoción es el de Ntra. Sra. de Kazán, la Santa Protectora de Rusia. Parece ser que la tabla pasó por una serie de vicisitudes a lo largo de su historia, siendo dada por desaparecida en el siglo XV. Cuenta la leyenda que finalmente fue encontrada en 1579 por una niña a la que se le apareció la Virgen, quien le indicó dónde debía buscarla. Actualmente se venera una excelente reproducción de este icono en Moscú, ya que desde 1904 el original se encuentra en paradero desconocido por haber sido objeto de un robo. Dicha copia, tras años recorriendo el mundo, sería recuperada por San Juan Pablo II y entregada a la iglesia ortodoxa rusa13. Las imágenes se presentan recubiertas por una plancha metálica de oro y piedras preciosas, donde se han practicado unos huecos a modo de ventanas para dejar ver las caras y las manos de la Virgen y el Niño.

			La tabla de Ntra. Sra. de Częstochowa en el santuario de Jasna Góra, es el simulacro mariano polaco más venerado del país y todo un símbolo para esta nación. Se trata, al igual que en los casos anteriores, de un icono de la Virgen del que no se tiene clara su datación, aunque se presume que pueda ser del siglo I al III de nuestra era. Parece ser que un incendio en 1403 pudo destruir en parte su primitiva impronta, habiendo llegado a nuestros días tras los repetidos retoques y repintes llevados a cabo desde esa fecha. Lo más característico de la imagen puedan ser los riquísimos revestimientos metálicos intercambiables que la recubren la mayor parte del año. Se trata de planchas de oro y plata repujada y enriquecida con piedras preciosas que representan los ropajes y las coronas de la Virgen con el Niño, así como escenas de la vida de María. También aquí tienen horadadas unas ventanas que dejan ver el rostro y las manos de las figuras representadas en la tabla. Actualmente la imagen dispone de varios ternos diferentes que se le colocan a lo largo del año, siendo rara la vez que se muestra a los fieles sin recubrir. La ceremonia del cambio de ropaje se hace de manera pública el Jueves Santo, con la pompa y el boato propios de una gran ocasión, al son del toque de trompetas y con el acompañamiento de los cánticos de alabanza de los asistentes al acto, demostrando los polacos de esta manera el amor que tienen a su venerada Imagen. Se sabe que llegó a tener hasta diecisiete ternos diferentes, todos de gran riqueza, pero por causa de las vicisitudes por las que pasó el país durante las contiendas militares del siglo XX, el número de ellos quedó considerablemente mermado, hasta contarse en nueve los existentes actualmente.  

			Los primeros ejemplos que veremos en nuestro país de enjoyamiento14 en la iconografía de la Virgen los encontraremos en imágenes de bulto redondo, no sobre representaciones pictóricas. A partir de los siglos XIV y XV, momento en que el culto a la Madre de Dios experimenta un importante auge en el reino de Castilla, se sucederían las apariciones marianas por todo el territorio. El número de advocaciones experimentaría un incremento muy importante ante la necesidad de afianzar la fe católica de la población frente al infiel, que aún habitaba en el sur de la península. No había población por pequeña que fuera, en la que no existiese una imagen de la Virgen expuesta al culto de los fieles. Como curiosidad diremos que muchas de estas primitivas imágenes románicas de talla, y también aquellas góticas más tardías, llevaban joyas pintadas en el cuello y las manos formando parte de la policromía, conservándose preciosos ejemplos en nuestro país. 

			En el caso de las de vírgenes de mayor veneración, sucedió que algunas serían modificadas para adaptarlas a los nuevos gustos imperantes, quedando alterada su impronta la mayoría de las veces. Muchas serían retalladas para cubrirlas con láminas metálicas de plata, sobre las que también se engastarían piedras preciosas de todo tipo. Santa María de la Sede, la imagen titular de la Catedral de Sevilla es un magnífico ejemplo de ello. Se trata de una talla fechada en la segunda mitad del siglo XIII, recubierta de láminas de plata repujada, donde el trabajo de orfebrería, como decimos, se haría con posteridad. Otro caso sería el de la Virgen de la Vega, patrona de Salamanca. Esta imagen, de estilo románico de finales del XII, actualmente en el altar mayor de la Catedral Vieja, también presenta recubierto su cuerpo por una lámina metálica, en este caso de cobre dorado con cabujones15 de pedrería. Tiene la particularidad de tener el cuerpo de madera, sobre el que está adaptada y clavada la lámina de cobre, pero tanto el rostro y las manos de la Madre como los del Hijo son de bronce fundido en su color. Destacaremos también la imagen gótica de Ntra. Sra. del Tesoro, en la Catedral Primada de Toledo. Se trata de una talla de madera fechada en el siglo XIII con un meritorio trabajo de orfebrería de plata que recubre su cuerpo y el del Niño que porta en los brazos, que conserva una deliciosa policromía en sus partes vistas, además de una interesante corona.

			Las imágenes vestideras

			Desde el momento en que se crearan las imágenes de la Virgen para revestirse con ropajes de tela a partir del siglo XVI, es cuando realmente vamos a asistir al fenómeno del alhajamiento como tal, aunque se dará de una manera paulatina, como veremos más adelante. 

			Existe un precedente anterior de una imagen mariana concebida para vestirse, aunque resulta ser un caso aislado y excepcional. Nos referimos a la Virgen de los Reyes, patrona principal de Sevilla y de su Archidiócesis. Se trata de una imagen de estilo gótico, datada en el siglo XIII. La talla posee una estructura interna muy primitiva a modo de maniquí pensado para sobreponer los ropajes, en lo que parece ser el primer ejemplo de imagen vestidera del que se tenga constancia en España. Como dato curioso, diremos que tanto la Virgen como el Niño conservan en su interior unos mecanismos de ruedas dentadas de madera que servirían para provocar el movimiento de la cabeza y de los miembros superiores, aunque los engranajes actualmente se encuentran trabados. Aun cuando la existencia de estos elementos es cierta, no hay testimonio de que alguna vez fueran utilizados. Hay que pensar que a la Imagen, desde la conquista de Sevilla se le asignará un papel representativo de la ciudad como protectora de la misma, de ahí su patronazgo, quedando demostrada la predilección que los monarcas tuvieron por ella en la infinidad de actos en los que participará relativos a la población. Ante esta posición tan preponderante, resulta extraño pensar que no hubiera trascendido nada acerca de una posible ceremonia en la que la talla adquiriera movimiento, más aun teniendo en cuenta el inmerso archivo documental con que cuenta la Catedral de Sevilla. De haber existido, lo más normal sería que esta práctica se hubiese conservado hasta el Barroco, cuando menos, o incluso hasta nuestros días. Sin embargo, en Sevilla no se tiene constancia alguna de la existencia de autómatas, algo que a partir de este periodo sería muy normal en otras poblaciones, sobre todo andaluzas. El recurso del movimiento sería utilizado desde bien entrado el siglo XVII, sobre todo en la imagen de Jesús Nazareno. Por suerte aún se conservan algunas de estas tallas que, por medio de un mecanismo interno que les hace mover uno de sus brazos, continúan dando la bendición a los fieles. Podemos destacar dos magníficos ejemplos en las imágenes de Ntro. Padre Jesús Nazareno de la localidad de Arcos de la frontera, relacionado con la escuela genovesa de imaginería de Cádiz, o el portentoso Nazareno cordobés de Aguilar de la Frontera. Ambos continúan realizando hoy en día este ceremonial.

			En 1560, María de la Cueva y Álvarez de Toledo, condesa viuda de Ureña y camarera mayor de la reina Isabel de Valois, donaría uno de sus trajes de luto para la imagen de la Virgen de la Soledad, destinada a la iglesia del convento de la Victoria de Madrid. Se va a considerar ese momento como punto de inflexión diferenciador entre las anticuadas imágenes románicas y góticas con los ropajes tallados y la nueva moda de engalanar a la Virgen al modo de las damas de la corte de los Austrias, espejo de lo que era vestir con elegancia y distinción16.

			La mujer que en aquella época quedaba viuda, si no se casaba de nuevo, era obligada a apartarse de toda vida social. No podía tener ningún entretenimiento lúdico que no fuera el propio de su estado. De ninguna manera se le permitía realzar su belleza femenina, por joven que fuera, y por supuesto debía estar ajena a cualquier insinuación amorosa que se le pudiese ofrecer. De hecho, seguía obligada de por vida a pertenecer al varón, incluso estando difunto17. Ante este panorama la mujer quedaba en una situación de estar viviendo una muerte en vida, que tan solo se podía sobrellevar si tenía la fortuna de enviudar a una edad avanzada.

			Los trajes de las viudas de la corte castellana, aunque austeros en su aspecto, eran vestimentas hechas con telas de bastante calidad. Parece que las damas de la Casa de Austria, reinante en aquel momento, serían las primeras en adoptarlos y en difundir su uso. Estaba formado por una camisa, que era la prenda interior que tocaba el cuerpo. Tras ella, otra serie de ropas interiores sobrepuestas a aquella, como varias enaguas blancas de volantes, tras las que iba el verdugado. Todo esto formaba el ahuecado que daba la forma acampanada al conjunto. Encima iría el manteo, una falda de lana negra gruesa. Sin embargo, lo que más llamaba la atención a los viajeros de otros países, acostumbrados a la estética de las cortes europeas, era el atuendo externo. El monjil era una prenda de rica tela, de cuerpo entero, de color negro y gruesa, ya que iba enguatada y que se caracterizaba por ocultar por completo la figura femenina. Disponía de doble manga, siendo la exterior de boca ancha, pero la interior iba ceñida a la muñeca para cubrir el brazo y no permitir que se pudiera ver la piel. La cabeza, por su parte, iba cubierta por una cofia de tela blanca que la envolvía completamente hasta el cuello, dejando tan solo la cara al descubierto. A veces se remataba alrededor del rostro con una puntilla de encaje fino, que era el único adorno permitido a la viuda en su atuendo. Sobre esta iban las tocas blancas que cubrían al monjil desde la cabeza hasta casi el suelo. Primero una toca corta que partía desde los hombros y se sujetaba con lazos a las muñecas, y después una larga que caía desde la cabeza hasta pasada la cintura, cubriendo el conjunto de todas las prendas anteriores. Cuanto más larga fuera esta última, más categoría tendría la señora, llegando hasta los pies en el caso de la reina y sus damas más allegadas. Sobre todo ello y como última prenda, un grueso manto negro desde la cabeza hasta el suelo, que apenas dejaba ver el perfil del rostro de la viuda. Lo normal era que los mantos tuvieran algo de cola, lo que hacía necesario que las dueñas lo llevaran prendido en la mitad de la espalda a la altura de los hombros formando un pliegue para repartir el peso, evitando que les tirara al caminar y que no cayera18.

			Desde el momento en que se vistiera con estos ropajes a la Virgen de la Soledad de la Victoria, la talla de Gaspar Becerra19 se convertiría en el prototipo original de dolorosa castellana, algo que ha llegado hasta nuestros días, pues de esta manera se continúan arreglando a las imágenes de dolor en gran parte de España. En algunos lugares esta vestimenta se puede encontrar algo evolucionada, dado que la toca larga blanca se ha interpretado en casi todos sitios como saya, manteniéndose un tocado a veces de encaje sobre la cabeza, y el manto negro de luto con bordados de oro en muchos casos20. 

			El rosario, como complemento de la vestimenta de las damas españolas de los siglos XVI y XVII, también pasó al atuendo de la Virgen. Las damas cortesanas llevaban a diario unos lujosos rosarios de mano, hechos con piedras preciosas y metales nobles. En el caso de las viudas, portarían siempre dos: uno corto, en la mano para rezar y uno largo colado del cuello a modo de collar. En ambos casos, serían de cuentas negras de piedra o madera, montados en plata, rematados con una cruz normalmente hecha del mismo tipo de bolas, o de labor de filigrana. Según el caso, hemos podido ver que se colgaban de la cruz medallitas devocionales, otros pequeños crucifijos e incluso adornos con forma de calaveras a modo de memento mori, como recordatorio de nuestro porvenir21.

			Un magnífico ejemplo de dolorosa con esta iconografía encontramos en la portentosa talla de Ntra. Sra. de las Angustias, patrona de Granada, una imagen oferente concebida para vestir, con Jesucristo yacente sobre el sepulcro y una gran cruz de plata al fondo que remata un conjunto de enorme impacto visual. Esta imagen, de una amplia devoción en la Andalucía oriental, posee un extenso ajuar de joyas que se le colocan en su mayoría sobre el pecherín o peto22, una pieza característica de la indumentaria de la Virgen que en esta zona no ha dejado de usarse, resistiendo a modas posteriores. Por lo que sabemos, la Imagen posee veintiún petos de joyas que se le van intercambiando, aunque para las grandes ocasiones, como es su salida procesional, suele lucir alguno de los de diamantes. Es muy identificativa su iconografía invariable, formada por manto negro bordado, saya sobre la que se coloca una mantilla blanca, toca rematada por una punta de encaje alrededor de la cara y, desde el siglo XIX, un peto cuajado de joyas. Son definitorias de su iconografía, como decíamos, las joyas, que las lleva siempre.

			A veces, en la vestimenta de las viudas eran características dos cintas utilizadas para ceñir y afianzar el tocado o el manto, que se mostraban cayendo sobre el vestido para añadir un detalle de sobriedad al luto23. Estas bandas, llamadas estolas, evolucionaron en anchura y ornamentación, encontrando imágenes dolorosas aún hoy que portan ricas estolas negras bordadas en oro cruzadas en el busto. Posiblemente el espacio triangular resultante del cruce de las estolas en el pecho de la Virgen, teniendo como fondo el blanco de la toca larga, diera lugar a la aparición del peto en la vestimenta mariana. Ese espacio, primitivamente se ornamentaría con joyas para más tarde convertirse en una especie de babero exento de forma triangular, normalmente enriquecido con bordados y puntas de rico encaje, además de con alhajas, al modo que lo porta la Virgen de las Angustias de Granada.

			Como apuntábamos, a partir de este momento se concebirían las imágenes de la Virgen, tanto dolorosas como letíficas, para sobrevestirse. En adelante solo serían tallados el busto y las manos, creándose una sencilla estructura interior hecha con listones de madera de forma troncocónica llamada candelero. Muchas de las tallas existentes de bulto redondo con sus ropajes esculpidos en la madera quedarían anticuadas debido a los nuevos gustos, aunque no se desecharían. Al principio, la tendencia natural para vestir a aquellas pequeñas imágenes románicas o góticas fue sobreponerles un manto de tela rica sobre la cabeza o los hombros. A veces, prendidas de ese manto se podían ver pequeñas medallitas fruto de la devoción popular en lo que podríamos considerar los primeros casos de enjoyamiento como tal en la vestimenta de la Virgen. Heredera de esta costumbre es la imagen de Ntra. Sra. de las Nieves, de la isla canaria de la Palma, que mantiene el alhajamiento sobre el manto y también sobre los ropajes, con joyas de excepcional valor y antigüedad, siendo uno de los joyeros marianos españoles más importantes y mejor conservados que nos han llegado. No mucho más tarde, estas mismas imágenes serían adaptadas para ser sobrevestidas completamente, a lo que contribuyó el auge de la piedad visual promovida por el Concilio de Trento. A partir de entonces, rara sería la talla de la Virgen que no se revistiera y no haya continuado estándolo hasta tiempos muy recientes. Sayas, mantos, jubones, incluso las prendas interiores y otros elementos posteriores como pelucas, pañuelos de mano y joyas civiles, creaban una sensación de realidad completa sobre aquellas primitivas imágenes que realmente no se concibieron para ser revestidas24. Para ello no se dudó en alterar ciertas tallas de una manera burda en la mayoría de los casos, aserrando la imagen del Niño, las manos de la Virgen o algún saliente que molestase para adaptar el candelero correspondiente, si era necesario. Muy divulgadas son las fotografías de imágenes marianas del soberbio archivo digital de la Fototeca de la Universidad de Sevilla. En algunas de ellas se puede apreciar, en su desnudez, el estado en que quedaron muchas tallas de gran veneración tras los añadidos renacentistas, llevados a cabo para poder vestirse. La antigua talla de la Virgen de la Hiniesta gloriosa, la Virgen de Consolación de Utrera, Ntra. Sra. del Castillo de Lebrija o la Virgen de Regla de la localidad gaditana de Chipiona, entre otras, son ejemplos de ello25. Sin embargo, es verdad que gracias a estas actuaciones desmedidas e incluso salvajes se han podido conservar tallas que de otra manera se hubiesen destruido ante el movimiento tan fuerte que fue el presentar a la Virgen revestida con ricas telas y repleta de joyas. 

			La dolorosa, ya tendría definido su perfil, tomando como propio el modelo de vestimenta de las dueñas castellanas, como ya veíamos. Del mismo modo las imágenes de gloria adoptarían, siguiendo ese paralelismo, la vestimenta de gala de la reina y las damas cortesanas de la época, incluyendo los atributos propios de la realeza. La impronta de la Virgen revestida de riqueza y ataviada a la nueva usanza causaría un gran impacto en el pueblo llano, hecho del que la Iglesia supo valerse. El catolicismo, ante los envites de la reforma de Lutero, intentaría defenderse propiciando la posibilidad de expresar unos ideales de belleza, perfección o divinidad a través del uso de todos estos complementos en las imágenes de la Virgen, desde un principio didáctico que le era favorable y donde encajaba a la perfección la colocación de joyas, ráfagas, cetros, nimbos y coronas. Tras esto, no tardaría en proclamarse la autoridad de María como la Madre de Jesucristo y como Guía de la Iglesia, presentando a la Virgen como la expresión simbólica del triunfo frente a la herejía y la glorificación de su imagen26.

			La corte de los Austrias

			El siglo XVI será posiblemente la etapa de más esplendor de la monarquía hispánica de todos los tiempos. Felipe II reinaba sobre medio mundo y estos territorios generaban enormes riquezas que repercutían en la economía de la nación. El imperio español se extendía por Portugal, el centro y sur de Europa, por América y buena parte de las costas de África, Filipinas, así como por territorios del Pacífico. 

			Sería una época de máximo esplendor en las Artes, donde España se convirtió en el centro del mundo y en un modelo a seguir. La pintura, la escultura y la imaginería españolas, así como la platería, alcanzarían en ese tiempo su momento álgido de perfección y maestría. Cosa que se exportaría a las provincias ultramar, beneficiadas receptoras del conocimiento de primer orden en las Artes que se tenía en el país, así como también de muchas de las obras creadas en la península, que se mandarían hasta aquellos territorios. La recepción de estas piezas irremediablemente influiría para bien en la producción artística propia de estas provincias españolas tan alejadas de los focos de producción de la península27.

			La llegada de plata, metales nobles y piedras preciosas del Nuevo Mundo serían determinantes para el desarrollo de la joyería española. De siempre, ésta fue considerada injustamente como un arte menor dependiente de la platería. Por ello, nunca tuvo entidad propia ni se había estudiado de una manera exclusiva hasta bien entrado el siglo XX, momento en que dejaría de formar parte de las artes decorativas. De las joyas siempre se había apreciado su valor crematístico o su sentido meramente decorativo. Sin embargo, sobre todo desde los años setenta del pasado siglo, proliferaron las publicaciones a nivel internacional donde afamados especialistas en este campo ya atribuían a la joyería producida en España a partir del siglo XVI, la categoría de objetos artísticos de primer orden. En su tiempo, estas alhajas españolas sirvieron de modelo para el resto de los países del entorno, como así lo demuestran los muchos grabados que se conocen. Destaca por su calidad la colección de estampas de joyas conservadas en la Biblioteca Nacional28. El grabado, sobre todo en el campo de la platería de oro29, ha sido un elemento vital para la transferencia de ideas entre países. Una vez que la estampa había llegado a su país de destino, los diseños eran fielmente reproducidos en unos casos, y otras veces adaptados al gusto y los usos de cada lugar30.

			El grupo escultórico de Felipe II junto a sus cuatro esposas en la basílica del Monasterio de El Escorial, obra de Pompeo Leoni, nos muestra el lujo y pomposidad con el que las damas de la corte de los Austrias vestían y se adornaban. Felipe II siempre se preocupó por adquirir joyas para que sus cónyuges se mostrasen en todas las apariciones públicas con la debida majestad. Posiblemente la que mayor número de piezas atesorase fuera la tercera de ellas, Isabel de Valois, para la que el rey seguiría adquiriendo alhajas incluso estando enferma en su lecho de muerte31.

			Todas las riquezas y manufacturas provenientes de ultramar iban a parar a la corte, a manos del rey o de sus hijas. Isabel Clara Eugenia y Catalina Micaela mostraban especial interés por los diamantes, que procedían de la India pero que llegaban a la corte española a través de Flandes. Las infantas, hijas del tercer matrimonio del rey, ostentarían un papel primordial en la política estratégica europea, por el hecho de ser princesas casaderas en una monarquía poderosa. Ambas poseían toda clase de privilegios y dada su posición regia y su condición de mujer, se engalanarían con ricos ropajes de oro y plata, así como con guarniciones de joyas concebidas principalmente para adorno del cabello, del jubón32 y del sombrero. Ambas, auspiciadas por su padre el rey, encarnarían la representación de la gloria del soberano representando el ideal de elegancia y virtud de la época33. Muchos de los ricos trajes serían donados por las infantas para el revestido de aquellas antiguas imágenes de la Virgen que se habían adaptado para ello. Las anotaciones de la contabilidad correspondiente a Isabel Clara Eugenia, mientras estuvo en la corte paterna, arrojan numerosos datos acerca de sus donaciones o mercedes, de trajes y mantos a diversas imágenes marianas34. 

			En la primera mitad del siglo XVI, el vestido femenino español curiosamente estaba definido en sus rasgos, más por los elementos característicos que componían su perfil interno que por los externos. Nos referimos al cartón de pecho, al verdugado y a los chapines. El cartón de pecho alisaba y daba tiesura al talle, en lo que podría considerarse el embrión del corsé. El verdugado, armado con aros35, lograba la forma acampanada de la falda, y por último los chapines o zapatos, que se fabricaban con suelas altas de corcho para hacer más esbelta la figura femenina. Sobre todo, ello se colocaban los ropajes elaborados con telas brocadas y bordadas. El jubón y la basquiña o falda, se ataban al cuerpo con cintas y cordones rematados por herretes36. Las mangas solían ser dobles, siendo la interior o manguilla, ceñida a la muñeca y la exterior o sobremanga, ancha, amplia y de punta37. Llamaban también la atención los cuellos de lechuguina o gorgueras por su gran tamaño, hechos de los más ricos encajes de Bruselas. 

			La vestimenta de las imágenes de Gloria, desde el mismo momento en que se comienzan a revestir las tallas marianas, se confeccionaría al modo de los ropajes usados por la reina y las damas de la corte en aquel momento, tal y como acabamos de describir. Ejemplos de atuendos de este estilo que aún perduran encontramos en imágenes tan icónicas como la de Ntra. Sra. del Rocío, patrona de la villa de Almonte o la de Ntra. Sra. de Setefilla, del pueblo sevillano de Lora del río. Ambas responden a esta tipología de vestimenta.

			Otro ejemplo, aunque evolucionado en su ejecución será la milagrosa Imagen de Ntra. Sra. del Rosario de Granada, conocida como la Virgen de Lepanto. Esta talla acompañaría al almirante granadino Álvaro de Bazán a la mencionada batalla el 7 de octubre de 1571. La imagen es titular de la Archicofradía del Rosario desde 1552, año en que los señores de Gor la donaran al convento de Santo Domingo, recién implantada la orden en la ciudad. Lo que más llama la atención de esta talla es su característico revestimiento de láminas de plata de ley, piedras preciosas y esmaltes al modo de los vestidos ricos que usaban las damas de la corte o la propia reina Isabel38. Para revestirla con traje de plata, también fue necesaria una transformación de la primitiva imagen, retallando los resaltes y sustituyendo las manos de la Virgen y el Niño, que se haría de nueva hechura. En una actuación posterior se ejecutaría otro Niño Jesús, el actual, a finales del siglo XVIII, para descentrarlo y colocarlo sobre la mano izquierda de su madre y así poderlo vestir con ropa bordada, tal como se continúa haciendo hoy en día. Durante largo tiempo el terno de plata sería cubierto por excepcionales ropajes de tela brocada debido al estado de deterioro en que se encontraba, hasta que, en 1958, con motivo de su Coronación Canónica fue felizmente restaurado y restituida su pedrería. Desde entonces viene mostrándose de esta esplendorosa manera a los fieles en su procesión de octubre, alternándose el resto del año con diversas sayas y mantos textiles de su ajuar.

			La Virgen del Rosario es venerada en un suntuoso camarín. Se trata de una auténtica obra de arte decorado con minuciosidad a base de jaspes, alabastro, mármoles, y pequeños espejos enmarcados en pan de oro y de plata. Está considerado como una joya del Barroco español, reforzando el concepto de camarín como joyero o joyel que alberga a la Alhaja más preciada: la Madre de Dios. 

			El cuadro de Sánchez Coello de 1584 de Isabel Clara Eugenia con su enana Magdalena Ruiz, responde de lleno a la tradición del retrato de corte que se impondría en España entrado ya el siglo XVI. La infanta aparece en una postura que desprende una expresión mayestática, mirando al frente, y vestida con un rico traje de seda blanca bordado con hilos de oro, a la moda de Hungría. Aparece guarnecida de ricas joyas pertenecientes a su madre. También luce algunas alhajas prestadas por su madrastra, Ana de Austria, con la que tenía una estupenda relación. La cuarta esposa de Felipe II se ocupó y amó a las dos hijas del rey fruto de su anterior matrimonio39, como si fueran hijas suyas. 

			Destacan dos joyas especialmente importantes que la protagonista del retrato resalta intencionadamente. Una es el airón40 o copete de la cabeza, aderezado con una franja de perlas y una gran pluma blanca. Sobre ella llama la atención un importante alfiler de oro con una espectacular perla natural, un diamante negro plano de excepcional tamaño y una enorme rubí sangre de pichón. Dicho adorno, ya lo luciría su madre, la reina Isabel de Valois en varios retratos, entre ellos el de Juan Pantoja de la Cruz, conservado en el Prado y fechado hacia 1605. El broche realmente pertenecería a la madre de esta, Catalina de Medici, reina también, que lo usaba prendido del pecho como se puede comprobar en varias de las pinturas de la corte francesa que la representan. Se trata por tanto de una joya de familia pasada de madre a hija, de reina a reina que Isabel Clara Eugenia, en definitiva, porta como Infanta de España, hija de reyes y futura gobernadora de los Países Bajos. 

			De la misma manera nos muestra otra alhaja, esta vez explícitamente, acercándola al espectador. Se trata de un camafeo que tallara Jácome Trezzo con la efigie de su padre. Lo sostiene con la mano derecha y posee en el cuadro un marcado valor simbólico. Indudablemente refleja su dependencia, filiación dinástica y subordinación al rey, de quien es hija y a quien ella se debe. Existe un ejemplar muy parecido que se conserva en el Museo florentino degli Argenti que en el dorso representa al príncipe Carlos, malogrado primogénito del rey, hijo de su primer matrimonio con la Infanta María Manuela de Portugal41.

			Los camafeos que nos han llegado, tallados en las llamadas piedras duras42, están realizados con exquisito gusto. Normalmente eran obra de artistas italianos con origen en los dominios españoles, que eran trasladados hasta la Corte para que los ejecutaran. Solían representar escenas mitológicas o retratos de personajes relevantes. Muchos de ellos se conservan en los tesoros marianos, fruto de las donaciones que dichos personajes o sus familias hacían a la Iglesia. Un ejemplo puede ser el magnífico camafeo del siglo XVII que se encuentra en el tesoro de la Catedral de Catania, en Sicilia. Está tallado en coral y cristal de roca y representa la cabeza de Medusa, el monstruo mitológico. Se trata de una obra de maestros trapaneses y está engastado en un busto-relicario dedicado a Santa Ágata43.

			Las otras joyas que porta la infanta son piezas para aplicación sobre los textiles. Se trata de elementos independientes que tienen dos variantes, una ancha y otra estrecha. Unos autores denominan piezas a las anchas y entrepiezas a las estrechas, mientras que otros las llaman pasos y pasillos. Este tipo de joyas eran muy versátiles para las damas ya que se podían combinar fácilmente sobre los ropajes. Normalmente por detrás tenían unos pasadores que facilitaba que se pudieran unir unas con otras, y una vez ensartadas, fijarlas a la ropa siendo cosidas. Esta moda duraría más de cien años durante los cuales el diseño de las piezas no evolucionó demasiado. Normalmente tenían una piedra o perla central, alrededor de la cual giraban una serie de roleos en forma de «eses» o «ces», con otros pequeños engastes, así como coloridos esmaltes al gusto renacentista. Se podían combinar alternando las piezas grandes con las pequeñas para formar diferentes joyas: Collares de garganta, que eran colocados bajo las gorgueras o cuellos de lechuguilla. Manillas, que eran dos pulseras formadas por estas piezas ensartadas y cosidas al puño de la manga. Cintas de cadera, a modo de cinturón en forma de uve siguiendo la línea triangular del remate del jubón, o también como bandas cruzadas al pecho, en diagonal desde el hombro al talle. También podían usarse sueltas, cosidas al vestido de manera salpicada, siguiendo las líneas de las costuras o remates de éste, lo que enriquecía enormemente su aspecto. En el retrato de Isabel Clara Eugenia vemos estas joyas repartidas por el cuerpo de su vestido. Se distingue un collar de garganta y dos de pecho, una cinta de cadera en forma de uve, así como pequeñas piezas salpicadas sobre los hombros y el talle. En los muchos retratos que se conservan de este periodo, podemos apreciar la cantidad de piezas y entrepiezas combinadas de todas las formas posibles en el atuendo de las damas de la corte. 

			Con el tiempo, muchas de estas joyas pasadas ya de moda se perderían para ser desmontadas y poder aprovechar su pedrería. El metal sería fundido y usado para ejecutar nuevas alhajas, según los gustos del momento. Sin embargo, otras se conservarían en conventos y congregaciones religiosas, dado que una vez viudas, muchas de estas señoras se recluían en ellos para pasar el resto de sus días. Normalmente llevaban consigo sus pertenencias más preciadas, como puedan ser sus joyas, que terminaban siendo ofrecidas a la Virgen. Un buen ejemplo de ello pueda ser el espectacular rostrillo de oro y esmeraldas que luce en las grandes ocasiones Ntra. Sra. de Gracia, patrona del pueblo sevillano de Carmona. Se trata de un rostrillo doble formado por pasos y pasillos adaptados para estructurar la pieza. Algunos pasillos han sido cortados por la mitad y unidos para componer el óvalo más pequeño, el más cercano a la cara de la Virgen. La segunda orla, que circunda a la anterior, está formada por piezas o pasos que claramente se disponen engarzados entre ellos y cosidos al soporte de tela que conforma el rostrillo, al modo de cómo se colocaban estas joyas sobre los ropajes ricos en la corte de los Austrias. 

			Existen muchos ejemplos de estas piezas aisladas, a veces desmembradas del conjunto al que pertenecieran, repartidas por los joyeros marianos españoles. Muchas están formando parte del enriquecimiento de otras piezas mayores, sobrepuestas a coronas o rostrillos, como veremos más adelante. 

			Joyas parecidas a estas se recuperaron en los años ochenta del siglo XX del galeón español Nuestra Señora de Atocha, hundido en la costa de Miami en 1622. El pecio, repleto de un importante cargamento de plata, oro y otras riquezas, encalló sucumbiendo a una fuerte tormenta, perdiéndose toda la carga y muriendo doscientas sesenta personas. En el Museo de América de Madrid se exponen algunas de las pocas piezas que España ha podido recuperar de ese tesoro. Muy interesantes son unos botones de oro y esmeraldas con un diseño calado en forma de «ese» que eran frecuentes para la indumentaria rica, tanto femenina como masculina. También otras piezas similares de mayor tamaño, usadas para colocarse en sitios más principales de la vestimenta. 

			En los retratos de corte españoles no era normal la aparición de un sirviente, y menos aún en la actitud de posar junto a su señora que se le permite a Magdalena Ruiz, en la pintura de Sánchez Coello que veíamos. Los retratos cortesanos servían fundamentalmente como vehículo de identificación y distinción del personaje retratado. Normalmente el protagonista se hacía representar en ellos con sus mejores galas, y con elementos alusivos a su posición social. El hecho de que el aya se nos muestre de esta manera y ricamente ataviada, teniendo en cuenta que se trataba de una criada, no hace más que corroborar lo apreciada que era Magdalena, tanto por el rey como por sus hijas. Además del enanismo, parece que la anciana podía sufrir alguna otra enfermedad, que fue degenerando en un encorvamiento de sus piernas hasta el punto de casi no poder ponerse en pie. En el cuadro aparece de rodillas, pero bien pudiera ocurrir que estuviera en cuclillas ante la imposibilidad de adoptar otra postura, debido a esta posible afección y a su edad. Se sabe que la criada entró al servicio de la Casa Real en tiempos de Carlos V. Primero cuidaría de Juana, hija del emperador, y más tarde de la Infanta Isabel Clara Eugenia, su nieta, desde su nacimiento. Cuando Felipe II accedió al trono de Portugal se la llevó con él los casi tres años que estuvo en Lisboa. Se conserva mucha de la correspondencia que el rey cruzaba con sus hijas, que quedarían en España, en la que repetidamente les hablaba de las peripecias de la sirviente. Al rey le hacía gracia su carácter alegre y alocado que se acentuaba cuando tomaba vino, cosa que a Magdalena le placía, hasta el punto de regañar al monarca en público si llegaba el caso, en sus momentos de embriaguez44. Al contar con el favor del rey y de sus hijas, se puede explicar que fuera distinguida ante todos con el privilegio de retratarse junto a la Infanta. 

			En el cuadro se nos presenta con un austero vestido de buena tela y una toca de puntas sobre la cabeza, prenda que la diferenciaría del resto de la servidumbre, por considerarse el encaje como un elemento de lujo no siempre permitido a los criados. Lo más llamativo será el gran rosario de dos vueltas de coral y plata que porta al cuello. Parece documentado que esta prenda fuera un regalo personal del monarca por los servicios prestados en Portugal. Todo ello por el cariño y la lealtad que la criada les había demostrado durante toda su vida. 

			El coral será muy apreciado para la joyería cortesana, aunque rápidamente se le atribuirían propiedades sanadoras que lo relegaron a un estamento más popular. Los relicarios y medallones que muchas veces pendían de los rosarios del tipo del de Magdalena Ruiz serían muy frecuentes en España en este momento y serían usados, no solo por su carácter devocional y piadoso, sino también como elemento de acicalamiento y distinción, como se verá más adelante.

			

			
				
					6	Ofir es una región mencionada en la Biblia famosa por sus riquezas. Parece que el rey Salomón recibía periódicamente de Ofir un cargamento con oro, plata, piedras preciosas y todo tipo de productos de lujo, como ricas telas o especias.  

				

				
					7	Por el simple hecho de que el Libro de los Salmos pertenece al Antiguo Testamento, esta estrofa no puede referirse a la Virgen María. En realidad, alude a Betsabé, la madre del Rey Salomón, reina también, dado que las monarcas israelitas (en hebreo: Segal) no eran las esposas de los reyes, sino sus madres. La Iglesia, sin embargo, lo va a aplicar como una prefiguración de la Virgen por el paralelismo de Madre y Reina, en este caso del Rey de reyes.

				

				
					8	Cc Letrán, año 649; DS 503

				

				
					9	Siervas de los Corazones Traspasados de Jesús y María: «La Virginidad Perpetua de María Santísima» [en línea] corazones.org [consulta: 15 de septiembre de 2019]. Disponible en https://www.corazones.org/maria/ensenanza/virginidad_perpetua.htm

				

				
					10	El 1 de enero se celebra Sta. María Madre de Dios.

				

				
					11	TOBAR C; José Manuel Pbro: «La gloriosísima realeza de la Santísima Virgen María» [en línea]: 6 de marzo de 2014. [Consulta: 07 de enero de 2020]. Disponible en http://socmariologicacolombiana.blogspot.com/2014/03/la-gloriosisima-realeza-de-la-santisima.html?m=1

				

				
					12	Esta coronación se produjo como conclusión del Año Santo mariano, por el centenario de la promulgación del Dogma de La Inmaculada Concepción, que Pío IX en su constitución Ineffabilis Deus el 8 de diciembre de 1854, presentara como verdad revelada infalible por la orientación del Espíritu Santo.

				

				
					13	YEGÓROV, Oleg: «Estos son los 5 iconos milagrosos venerados por los rusos» [en línea]. Russia Beyond: 21 de diciembre de 2018. [Consulta: 15 de septiembre de 2019]. Disponible en https://www.google.com/amp/s/es.rbth.com/cultura/82307-iconos-milagrosos-rusos/amp

				

				
					14	Dado que el término enjoyamiento no lo contempla el castellano, creemos necesaria su definición para una mejor comprensión. Debemos entenderlo como la acción o el hecho de enjoyar, en nuestro caso particular, referido a las imágenes marianas. En analogía con el término alhajamiento que ya se usara en: 

					ARBETETA MIRA, Letizia. El alhajamiento de las imágenes marianas españolas: los joyeros de Guadalupe de Cáceres y el Pilar de Zaragoza. En TORNÉ MARTÍN, Pedro (Coord). Revista de dialectología y tradiciones populares. Vol. nº 2. Ed. Consejo Superior de Investigaciones Científicas. Madrid, 1996 

				

				
					15	El cabujón es un tipo de talla aplicada a las gemas. No posee facetas planas, sino que presenta una superficie convexa pulimentada. 

				

				
					16	El hecho de que la condesa viuda fuera la promotora del uso de prendas de luto en el atavío de las imágenes dolorosas está actualmente en cuestión por algunos historiadores como Javier Prieto Prieto o Ignacio Sánchez Rico. Parece que el testimonio original se extrae del discurso sobre el origen de Ntra. Sra. de la Soledad del convento de la Victoria que fray Antonio Ares redactara en 1640, setenta años después de la muerte de la dama. Sin embargo, la interpretación actual del relato de Ares como reconstrucción posterior idealizada, posiblemente alejada de la veracidad y con un cuestionable rigor histórico, no supone por ahora devaluar por completo los datos que aporta.

					PRIETO PRIETO, Javier. El traje de la condesa viuda de Ureña. Realidad y mito en el origen de la imagen de la Soledad de la Victoria. Madrid, 2013

					SÁNCHEZ RICO, J. I; BEJARANO, Antonio; ROMANOV, Jesús. El arte de vestir a la Virgen. Ed. Almuzara. Córdoba -2017. Pp 79-81

				

				
					17	FERNÁNDEZ MERINO, Eduardo. La Virgen de luto. Indumentaria de las dolorosas castellanas. Ed. Visión Libros. Madrid, 2012. Pp 47-67

				

				
					18	IBIDEM Pp 72-107

				

				
					19	La reina Isabel de Valois encargó ejecutar una efigie de bulto redondo de la Virgen, a imagen de un cuadro de origen flamenco regalo de su padre, que trajo consigo al llegar a España para casar con el rey. Se sabe que la talla definitiva de la Soledad sería la que el artista hiciera por tercera vez, ya que las dos primeras cabezas presentadas no fueron del gusto de la reina. Se desconoce el paradero de las primitivas tallas, siendo lo más probable que fueran enviadas a otros conventos de la orden, fuera de Madrid. La imagen de la Soledad de El Puerto de Santa María (Cádiz) parece estar atribuida a Gaspar Becerra. Por lo que sabemos, no está documentada dicha atribución. Imaginamos que el parecido con la Soledad madrileña y el hecho de haber sido adquirida al convento de los pp mínimos de la localidad, pueda haber llevado a alguien a pensar que se trate de una de las dos tallas desechadas por la esposa de Felipe II.

				

				
					20	El uso de la toca sobre el manto no se dará en la dolorosa hasta principios del siglo XX en Sevilla, de la mano de Rodríguez Ojeda en la Esperanza Macarena. Esto no será por casualidad, dado que el bordador también era vestidor de la Virgen del Rosario de la misma hermandad, una esplendorosa imagen de gloria. Hasta entonces las imágenes de dolor tendrían definida su indumentaria al modo de la viuda castellana del tiempo de los Austrias, con la toca siempre bajo el manto.

				

				
					21	Véase el lienzo de la castiza Virgen de la Paloma de Madrid, que representa a la venerada imagen de la Soledad de la Victoria ataviada con los ropajes de la condesa viuda y rosario largo colgado al cuello. Este cuadro se venera en la capilla de la Calle de la Paloma, de Madrid.

				

				
					22	Además de en las provincias orientales de Andalucía donde son muy usuales, en Cádiz y sus poblaciones cercanas sigue siendo habitual el empleo del peto bordado o enjoyado. 

				

				
					23	FERNÁNDEZ MERINO, Eduardo. La Virgen de luto. Indumentaria de las dolorosas castellanas. Ed. Visión Libros. Madrid, 2012. Pp 109

				

				
					24	ARBETETA MIRA, Letizia. Joyas barrocas en los tesoros marianos de Andalucía, en SÁNCHEZ-LAFUENTE GÉMAR, Rafael. El Fulgor de la Plata. Ed. Junta de Andalucía. Consejería de Cultura. Sevilla, 2007. Pp 127

				

				
					25	Muy en entredicho están en la actualidad este tipo de fotografías que muestran la intimidad de la talla de imágenes devocionales, ante la posición contraria de algunas cofradías a su publicación, por entender que puedan adolecer de falta de pudor y respeto hacia la devoción de que se trate. Nosotros, sin embargo, creemos que esta documentación gráfica es un material de gran interés para todos los que amamos el arte y un vehículo como no hay otro para la concienciación a la conservación. Fotografías como éstas han servido para reconstruir imágenes perdidas o muy dañadas por las contiendas políticas del siglo XX y son patrimonio de todos. No hay que olvidar que la imagen es un medio para llegar Dios, no es un fin y que, aunque son  objetos sagrados, al fin y al cabo, han sido ejecutadas por la mano del hombre.

				

				
					26	CAÑESTRO DONOSO, Alejandro. Vestir la apariencia: La joya como vehículo hacia la divinidad en la España de la Contrarreforma, en HERRADÓN FIGUEROA, Mª Antonia (Coord.) II Congreso Europeo de Joyería. Vestir las joyas. Modas y modelos. Ed. Secretaría Gral. Técnica. Sub Gral. de documentación y Publicaciones. Ministerio de Educación, Cultura y Deporte. Madrid, 2015. PP. 270-271

				

				
					27	Estos territorios no se consideraban colonias, sino provincias alejadas que formaban parte de Castilla.

				

				
					28	Nos referimos específicamente a la colección de grabados con dibujos de joyas realizados por Albini. Las estampas demuestran la gran capacidad creativa del diseñador, así como la destreza del grabador. Estos diseños sirvieron de patrón en toda Europa, donde serían reproducidos y reinterpretados hasta la saciedad.

				

				
					29	Es obligado aclarar que existirían dos tipos de plateros, con trabajos específicos para cada uno de ellos. Los plateros de oro, u oribes, eran los únicos que podían trabajar dicho metal. Solo ellos podían engastar piedras finas. Singularmente, les estaba permitido también el empleo de la plata para sus trabajos. Los plateros de plata no estaban autorizados a ejercer su oficio si no era usando este metal exclusivamente. Les estaba prohibido hacer cualquier tipo de pieza o compostura usando oro y tampoco podían emplear piedras. Para pasar de un estado a otro era necesario superar una prueba de aptitud consistente normalmente en la realización de un dibujo artístico de la pieza requerida por un tribunal de maestros plateros del gremio, así como la ejecución de ésta a la vista de todos. Se conservan muchos de esos dibujos de maestría en Sevilla en el Archivo Arzobispal y también en el Archivo Histórico de la ciudad de Barcelona, recopilados en varios tomos denominados Llibres de Passanties.  

				

				
					30	PEREZ RUFÍ, M.ª Isabel. La joyería imaginada. Una colección de grabados de diseños de joyas del siglo XVIII, en RIVAS CARMONA, Jesús (Coord.), Estudios de Platería. San Eloy 2012. Murcia, 2012. Pp.593-594

				

				
					31	PEREZ DE TUDELA, Almudena. Algunas joyas y relicarios de la reina Ana de Austria (1549-1580), en RIVAS CARMONA, Jesús (Coord.), Estudios de Platería. San Eloy 2012. Murcia, 2012. Pp. 455

				

				
					32	Cuerpo del vestido femenino ajustado al tronco que termina normalmente en pico a la altura de la cintura. 

				

				
					33	ALBADALEJO MARTÍNEZ, María. Joyas y aderezos para adornar los cabellos de las infantas Isabel Clara Eugenia y Catalina Micaela, en RIVAS CARMONA, Jesús (Coord.), Estudios de Platería. San Eloy 2014. Murcia, 2014. Pp. 39-50

				

				
					34	En el monasterio de San Clemente de Toledo se guardan dos ricos vestidos, supuestamente donados por su majestad la Reina Isabel y su hija mayor, que se adaptaron para el uso de una imagen mariana con niño. 

				

				
					35	A estos aros hechos de mimbre se les llamaba verdugos.

				

				
					36	Los trajes realmente estaban compuestos por piezas exentas, no cosidas entre sí, cortadas según unos patrones predefinidos, que eran sobrepuestas sobre el cuerpo de la dama respetando un riguroso orden. Para ello era necesaria la ayuda de una camarera o vestidora, sin la cual no era posible su colocación. Las piezas eran atadas al cuerpo mediante unos cordones que entraban en una serie de ojales para fijar las prendas exteriores, lo que evitaba que se movieran. Estos cordones iban rematados por unas piezas metálicas alargadas llamadas herretes que ayudaban a ensartar las cintas en los ojales, al modo de los cordones de nuestros zapatos, cuyos cabos mantienen esa denominación. Dado que a veces esos herretes terminaban viéndose, al principio se optó por enriquecerlos con esmaltes, para más tarde convertirse en verdaderas piezas de joyería. Al final, resultaban tan decorativos que terminaron siendo sobrepuestos al vestido, rematados por unas lazadas sin otra función más que la meramente ornamental.

				

				
					37	DESCALZO, Amalia. La moda en tiempos de Miguel de Cervantes, en FERNÁNDEZ SAN EMETERIO, Fátima (Coord. de documentación), La moda española en el Siglo de Oro. Ed. Fundación Cultura y Deportes Castilla-La Mancha. Toledo, 2015. Pp 55-57

				

				
					38	En 1628, año en que las terciarias dominicas María, Jerónima y Catalina de Aragón donaran el traje de plata para Nuestra Señora del Rosario de Granada, ya reinaba Felipe IV, siendo reina su primera esposa, Isabel de Borbón.

				

				
					39	Isabel Clara Eugenia y Catalina Micaela.

				

				
					40	Alfiler o clavo para el peinado o tocado.

				

				
					41	ARBETETA MIRA, Letizia, en ARBETETA MIRA, Letizia (coord.). La joyería española de Felipe II a Alfonso XIII. Ed. Nerea, S.A. Madrid, 1998. Pp 23

				

				
					42	Para los camafeos de piedra normalmente se usaban cuarzos, ya que se aprovechaban las bandas blancas de los ónices, las ágatas o las calcedonias para tallar el motivo principal, dejando la zona de color para el fondo. Existen otros camafeos tallados sobre la concha de la caracola de mar, siendo este material mucho más blando y fácil de trabajar que el cuarzo. Preciosos ejemplares hay también de coral y otras piedras blandas como el lapislázuli o la malaquita.

				

				
					43	DI NATALE, M.ª Concetta. Apotropaici gioielli di corallo, en HERRADÓN FIGUEROA, Mª Antonia (Coord.) II Congreso Europeo de Joyería. Vestir las joyas. Modas y modelos. Ed. Secretaría Gral. Técnica. Sub. Gral. de documentación y Publicaciones. Ministerio de Educación, Cultura y Deporte. Madrid, 2015. Pp 294

				

				
					44	MARTINÓN SÁNCHEZ, Federico: «Magdalena Ruiz, la loca» [en línea]. Faro de Vigo: 31 de marzo de 2013. [Consulta: 23 de septiembre de 2019]. Disponible en https://www.farodevigo.es/opinión/2013/03/31/magdalena-ruiz-loca/782811.html
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			Virgen entronizada. Sta. Mª Antiqua, en Roma. Detalle corona. Foto: archivo Jesús Romanov.
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			Sta. Mª de Bellpuig de las Avellanes. Joyas pintadas formando parte de la policromía. Foto: archivo Jesús Romanov.
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			Antiguo grabado de 1802 de la Soledad de la Victoria de Madrid. La Virgen se presenta vestida al estilo de las viudas castellanas del siglo XVI, con un gran rosario de medallas al cuello. 
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			Ntra. Sra. del Rosario Doloroso de Murcia. Detalle de la punta de encaje que podía circundar el rostro como único ornamento en una cofia de papos. Foto: Joaquín Bernal Ganga.
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			Ntra. Sra. del Consuelo de Puente Genil magistralmente vestida de luto. Foto: Fco. José Jiménez Arrebola.

		


			3. Santa María Reina

			«Una gran señal apareció en el cielo:

			una mujer vestida de sol,

			con la luna bajo sus pies

			y una corona de doce estrellas…»

			Apoc. 12-1

			La visión apocalíptica de San Juan va a dejar definida la iconografía de la Virgen desde el momento en que se hace la interpretación del texto en la Edad Media. Esto condicionará la manera de presentar a María a los fieles, viéndose inalterada en lo esencial la imagen mariana desde entonces. El Libro del Apocalipsis o Libro de las Revelaciones es considerado por la mayoría de los expertos como el único libro de carácter profético, dentro del Nuevo Testamento. Está atribuido al apóstol San Juan, el discípulo amado, al que se le asignan también uno de los cuatro Evangelios y tres Cartas. La mujer apocalíptica va a hacer referencia a la Iglesia, siendo María el modelo de la Iglesia acabada, para revelarla como Mujer Perfecta. Apocalipsis significa revelación o manifestación45. Se desprende de aquí el dualismo entre cielo y tierra que se halla entre los poderes del bien y el mal, con la muerte y el fin de la era presente, frente a la vida del mundo futuro. De esta manera, como Reina Gloriosa, describirá Juan su visión de la Virgen. Aquella que fue esclava humilde (de Dios) en la tierra, es ahora ensalzada como Reina de los Cielos, como se reafirmará en el Concilio Vaticano II46.

			Sería Pio XII quien instituiría la fiesta de santa María Reina en 1954, proclamándolo Año Santo Mariano, y Pablo VI el que trasladaría su fecha al 22 de agosto del calendario romano, haciéndola coincidir con la octava de la Asunción. De esta manera se conectará la Realeza de María y la Asunción a los cielos. Aunque mucho antes, en el Concilio de Éfeso, en el año 431, sería cuando se pondría fin a los interrogantes que se planteaban al cuestionar la dignidad real de Santa María. Desde ese momento la Virgen va a reconocerse como la verdadera Madre de Dios y va a asistir al misterio de su plena glorificación y perfecta configuración con su Hijo, Rey de todos los siglos, haciendo ver que la potestad regia de Ella no pertenecerá al orden de la naturaleza, sino al de la gracia. Desde entonces se le asociarían sus atributos propios representados en la iconografía tradicional, como son el vestido de sol, la corona de estrellas y el calzado de luna47.

			Al instituirse el cristianismo como religión del Imperio romano con Constantino, la legitimidad imperial comenzará a depender de la jerarquía eclesiástica. Esto propiciaría la aparición de ciertas ceremonias, como las coronaciones y las unciones, en las que se emplearían todo tipo de objetos preciosos y joyas de gran simbolismo. La diadema48, con todo el atuendo ceremonial, con capa púrpura y cetro49, los comenzaría a usar Diocleciano50. Más adelante, con Carlomagno y después con Carlos V, los emperadores ya van a recibir la corona directamente de mano del Sumo Pontífice, con ciertos ritos complejos que darían a los monarcas connotaciones sacerdotales, siguiendo la tradición israelita de los reyes-sacerdotes51. Por analogía, estos ritos se asimilarán para la Madre de Dios.

			La Virgen María, tras su Asunción a los cielos, sería coronada por la Santísima Trinidad como reina y señora de todo lo creado. Se corona por ser Ella la Madre del que es Rey de reyes52 y ser también cooperante de nuestra redención, al aceptar el dolor y muerte de su Hijo y ofrecérselo al Padre por la salvación del mundo. La coronación de María como reina universal será para la humanidad signo de esperanza segura y de consuelo, en la espera de que llegue el día del Señor53. 

			La Virgen sería coronada como la elegida por Dios, pulchra ut luna, electa ut sol54, pero coronada también por el hombre en la tierra. Los papas fortalecieron la devoción a la Santísima Virgen alentando desde un primer momento la piedad popular. Desde que en 1620 se coronaran las primeras imágenes marianas55 y una vez que en 1897 se hubo incorporado a la Liturgia Romana el rito de la coronación, se han venido celebrando coronaciones canónicas por parte de la Iglesia, en base a la devoción popular que suscitase la imagen en cuestión, con el espíritu original de la conversión56. Una coronación debe entenderse como una muestra de amor hacia la Madre de Dios. 

			Sin embargo, ya hemos visto que el hombre, desde el lejano Concilio de Éfeso, en su afán de resaltar la imagen de María sobre las demás mujeres, y movido por el fervor y la devoción, no solo la engalanará con lujosas ropas o enjoyará con alhajas, sino que querrá verla coronada con diadema, nimbo, halo o corona, al modo de las reinas terrenales. Y desde el Concilio de Trento, se representará a la Virgen como persona viva para acercarla a los ojos del devoto promoviendo una realidad palpable y física, pero sin perder la referencia de lo sobrenatural. De esta manera se va a fomentar el diálogo espiritual que facilita el aspecto casi humano de la Imagen, acompañada de aquellos símbolos de poder terrenal como son la corona y el cetro, y complementada con otros de condición más abstracta exclusivos de su naturaleza divina, como son los resplandores y la luna57. 

			Regina coeli58

			Los elementos fundamentales de la iconografía cristiana de la Virgen María, derivados de las interpretaciones del Apocalipsis de San Juan, tomarán forma física en el mundo hispánico de una manera magistral en la ráfaga, la luna y el rostrillo, normalmente de labor de orfebrería de plata, aunque con algunas variaciones, como veremos.

			Las ráfagas

			Las ráfagas de puntas de Ntra. Sra. del Rocío siempre nos han llamado la atención. Su perfil lobulado hace que la Virgen tenga una imagen tan característica que la convierten en única. Gracias a ellas su silueta se ha convertido en un distintivo propio que la hace reconocerse universalmente. En apenas ciento cincuenta años, entre los siglos XVI y XVIII, esta imagen cambiaría radicalmente su impronta, conservándose inalterada desde entonces. De ser una talla completa tipo hodegetria, con el Niño en su brazo izquierdo, pasa a ser una imagen vestidera con el Niño centrado y aderezada con los atributos apocalípticos de luna, ráfaga y corona, acompañados de rostrillo y cetro. La imagen primitiva de estilo gótico, de poco más de un metro de altura, cambiará para conformar su aspecto definitivo en el último tercio del siglo XVIII. La Virgen pasaría a tener una imagen barroca, revestida con ricas telas al modo de los Austrias, habiendo ganado en altura hasta alcanzar el metro y medio. Se nos presentará en Majestad, con un nuevo Niño ejecutado en el siglo XVII, exento y centrado, entronizado en el pecho de la Madre. 

			La ráfaga de puntas de plata de martillo, la media luna y el rostrillo que el canónigo hispalense José Carlos Tello y su hermana Isabel Damiana donaran en 1733 a María Santísima de las Rocinas59, así como su marcado perfil cónico, definirán ya para siempre el aspecto de tan venerada Imagen60.

			La Virgen del Rocío es de las pocas imágenes que conservan su impronta barroca del XVIII. Muchas otras sucumbieron a las modas decimonónicas que sustituirían las ráfagas de lóbulos redondos o de puntas, por las de rayos puntiagudos. Con todo, esta talla posee también un precioso juego de ráfagas de este tipo que se le colocan en determinados momentos del año61. Están ejecutadas en plata de ley y desde que se restauraron en el año 2012 recuperaron su color plateado primitivo, en una acertadísima decisión de la Hermandad Matriz de Almonte de hacerlas retornar a su aspecto original62. 

			Posiblemente sea una de las imágenes a la que más grabados se le hayan dedicado en nuestro país, conservándose una buena colección de ellos desde el siglo XVIII en adelante. Los más antiguos la muestran en una marcada composición triangular, con el manto rematado con puntas lobuladas de encaje y cofia de papos63 en la cabeza, además de los atributos propios de realeza. Uno de los pocos vestigios que se conservan de la antigua ermita de las Rocinas es un azulejo, que sería recuperado de su antigua ubicación, sobre la denominada puerta del sol, que era uno de los accesos al antiguo templo. Actualmente lo podemos disfrutar en la zona expositiva del museo de la ermita en El Rocío. Modernamente se realizaría una reproducción bastante fidedigna de esta cerámica, colocada en el edificio actual sobre el arco de la Puerta del Real. Son grandes las similitudes que encontramos entre el azulejo y los grabados más antiguos conservados, atendiendo siempre el mismo esquema. Hemos de reseñar que las estampas de las diferentes advocaciones que se conservan de esta época van a ser muy parecidas también, con lo que es fácil imaginar que todas estas imágenes fueran ataviadas de la misma manera. Como ejemplos de ello podemos citar las de Santa María la Blanca o la de la Virgen de la Hiniesta (1681) en Sevilla. También la de la imagen de Nuestra Señora de Piedras Albas del pueblo onubense de El Almendro, cuyo grabado está firmado por Jacinto Niño en 1766, o el de Nuestra Señora de los Caños Santos de 1711, de la localidad gaditana de Olvera. En todas ellas la Virgen presentará un perfil cónico marcado por la saya, toca con o sin rostrillo, media luna a los pies y corona. Además, será característico un remate de formas redondeadas en el manto a modo de ráfaga. 

			En Puebla de Guzmán, singular población del Andévalo onubense, se viste un interesante traje, llamado de gabacha, en los días de romería de la Virgen de la Peña. Mucho se ha escrito de esta indumentaria tan peculiar formada por elementos, a priori dispares entre sí, que conforman un conjunto muy rico y que es exclusivo de este pueblo y de esta romería. Entre otras particularidades, el traje de gabacha lleva una toca que se coloca sobre la cabeza, bajo un sombrero de copa, conocida como toca de puntas capitanas. Se trata de una tela blanca fina, rematada por un encaje de puntas de bolillo, hecho a mano. La punta tiene forma lobulada, al igual que las ráfagas de puntas de la Virgen del Rocío y mantiene idéntico esquema en su composición. En ambos casos asistimos al mismo diseño, que se compone de una tira recta estrecha llamada entredós de la que parten los lóbulos de media luna alineados uno junto a otro. 

			Entendemos que la ráfaga de puntas de plata que los hermanos Tello de Eslava donaran en el siglo XVIII a la Virgen del Rocío, no sea más que la evolución de la punta de encaje de hilo de plata que rematase el manto, repujada sobre una lámina de este metal. Por eso se entendería que en el documento donde se recoge la donación se especifique: «…de puntas de plata de martillo», para diferenciarlas de las puntas de encaje de hilo de plata64.

			Desde luego, la Imagen que ha adoptado para sí de manera universal el perfil triangular polilobulado que conforman las ráfagas de puntas, recortado en su parte inferior por la media luna, indiscutiblemente es la Virgen del Rocío de Almonte. Sin embargo, existen algunas otras tallas no tan conocidas para la gran mayoría, que históricamente han usado este tipo de ráfagas. Nos referimos, por poner algún ejemplo, a las esplendorosas imágenes de la Virgen de Belén de Pilas, a Nuestra Señora de la Encarnación del convento de Madre de Dios de Carmona o a la Virgen de la Mesa de Utrera, todos ellos municipios de la provincia de Sevilla, cuyas iconografías no se entenderían sin sus características ráfagas de puntas. 

			En Dos Hermanas, ciudad muy cercana también a la capital sevillana, se conserva una espléndida talla de Santa Ana con la Virgen y el Niño, que es la patrona del municipio. Se trata de un conjunto escultórico de estilo gótico tallado de una sola pieza en madera, que no parece haber sufrido modificaciones de importancia en su fisonomía. Se conserva aparentemente tal como fuera concebida siglos atrás. Para su salida procesional es revestida tan solo con un manto sobrepuesto desde la cabeza, de la misma manera que se hace con la fernandina imagen de Nuestra Señora de Valme, la otra gran devoción en esta población, ambas recordando mucho en su impronta visual a la cercana Virgen de los Reyes. La talla de Santa Ana aparecerá en su paso de salida bajo palio, orlada con una ráfaga a modo de arco conformado por lóbulos muy parecidos a los de las ráfagas dieciochescas a las que estamos haciendo referencia, en una disposición nada frecuente en la zona. Sin embargo, hasta 1946 a esta talla se le habría adaptado un candelero para vestirse al modo de las imágenes que estamos viendo. Existen fotografías anteriores a esa fecha donde se puede disfrutar de la talla de Santa Ana con la Virgen y el Niño, revestida completamente con ropajes, presentándose la imagen de pie, no sedente. Destacamos de esas fotos, que tanto la santa como la Virgen llevan rostrillo. El conjunto se remata con unas ráfagas de puntas partiendo de los hombros, de la misma manera que las porta la Virgen del Rocío y las otras imágenes a las que hemos aludido. 

			Por el apolillamiento del candelero y el consiguiente temor a que esto pudiera haber afectado a la Imagen, se decidió someterla a una restauración a mediados del siglo XX. Dada la importancia y antigüedad de la talla, la gestora que entonces presidía la Hermandad, nombraría una comisión artística para hacer un seguimiento de la intervención, que se llevó a cabo en los talleres de Espinosa de los Monteros. Dicha comisión estaba formada por José Sebastián y Bandarán, canónigo capellán real de la Catedral de Sevilla, José Hernández Díaz, catedrático de Arte de la Universidad, y por un ilustre vecino del pueblo, Luis Peña. Visto el buen estado interior que presentaba la talla y que la imagen no había sufrido ningún tipo de alteración en sus volúmenes, se optó por despojarla definitivamente del candelero y las vestiduras, y devolverla a su estado primitivo, tal como hoy se encuentra. Sería en este momento cuando se decidiese transformar las primitivas ráfagas de puntas de plata, para darles la forma de arco actual, en una actuación no demasiado afortunada, a nuestro parecer. 

			De la imagen de Nuestra Señora Santa María de Setefilla, del pueblo sevillano de Lora del Río, existen antiguas representaciones donde la Virgen aparecerá también con unas ráfagas de puntas y el atuendo característico al modo «Austria». La talla original datada en el siglo XIV no existe, ya que se destruyó en la Guerra Civil española. Actualmente se venera una reproducción de aquella, de la que milagrosamente se conserva gran parte de su primitivo ajuar, entre el que se encuentran importantes piezas de joyería histórica española. Las ráfagas que luce no son las de puntas con las que aparece en las representaciones más antiguas, sino unas posteriores de rayos fechadas en el siglo XIX. Nos parece interesante y necesario destacar el celo y el buen hacer que están demostrando en Lora del Río con todo lo relativo a su Patrona. En 2018 se le donó a la Imagen un terno completo bordado, fiel al estilo de la indumentaria de principios del siglo XVII, usada en la corte de los Austrias, de una calidad y gusto excepcionales. El diseño toma el dibujo y se inspira en los retratos conservados de esta época, lo que hace que la obra se adapte absolutamente a la Imagen y adquiera un sentido de conjunto65. Creemos necesario que la ejecución de este tipo de piezas, que por su importancia pueden modificar la impronta y el estilo de imágenes icónicas con un aspecto tan consolidado, como pueda ser el de la Virgen de Setefilla, se ejecuten bajo el asesoramiento de especialistas en la materia. Este tipo de iniciativas deben estar respaldadas por un estudio previo que analice la propuesta, sopesando los aspectos históricos, artísticos y devocionales de la talla y de su estética, para evitar que se dañe su apariencia. Además, este mismo equipo deberá velar por que estas premisas se cumplan durante la ejecución material de los trabajos, haciendo un seguimiento de estas labores. Solo de esta manera entendemos que se lograrán resultados tan satisfactorios como los que se han obtenido en el caso que nos ocupa66.

			Al igual que la Virgen de Setefilla, la imagen de gloria de la Virgen del Prado, patrona de Ciudad Real, también sería destruida en los disturbios previos a la Guerra Civil española. Por desgracia para todos, este periodo será uno de los episodios más oscuros de la historia reciente de España, donde gran parte del enorme patrimonio artístico y religioso del país desaparecería, en un enfrentamiento cainita que solo causó dolor y en el que perdimos todos. Su valioso tesoro sería robado y nada pudo recuperarse pasada la contienda, con lo que la hermandad tuvo que afrontar la reposición de todo lo malogrado. Hubo que encargar una nueva imagen de talla, una corona de plata al estilo de la que poseía, obra que fue del platero cordobés Tomé Acosta y fechada en 1614, un nuevo rostrillo y las magníficas ráfagas de hombros que le hacían tan característica. Unas singulares ráfagas de rayos que partían desde los hombros de la imagen y cuyo baquetón describían un roleo a la altura de la cabeza, para comenzar a bajar hasta los pies. Tenían la particularidad de estar cuajadas de campanitas de plata colgadas por la cara interior. Para suerte de todos, esta obra sería recuperada para el ajuar de la Imagen en una pieza que reproduce a la anterior con verdadero acierto. Otra joya de singular importancia, también recuperada, aunque quizá no con el mismo esplendor que debió tener la original, será el águila bicéfala de gran tamaño que luce la Virgen prendida de su manto bordado. La nueva pieza donada67 es de labor de orfebrería ejecutada en plata y engastada de esmeraldas. Sin embargo, aunque es escueta la descripción que se conserva de la pieza original, se sabe que «era grande, dieciochesca y de aljófar»68, lo que nos puede dar una idea de la enorme importancia de la joya perdida69. 

			Otro caso de patrimonio perdido, esta vez no recuperado, será la primitiva imagen dolorosa de la Soledad de Torredonjimeno en Jaén, y de su conjunto de ráfaga, rostrillo, corona y media luna. Parece que la imagen destruida sería de candelero70, siendo obra de finales del siglo XVI o principios del XVII. Antes de su desaparición se presentaba con el traje de viuda castellana, con toca blanca hasta los pies a modo de saya, manto negro y estolas anchas cruzadas en el pecho. Todo el conjunto exquisitamente bordado en hilo de oro. En sus manos sostenía un corazón con los siete cuchillos símbolo de su advocación, realizado en oro y piedras71. Sin embargo, lo que más llamaría la atención será su originalísima ráfaga de plata fechada en 171972, donde esta iconografía de la Virgen encontraba su máxima expresión73. 

			Gracias a los documentos gráficos que se conservan, creemos que sería posible recuperar esta singular e inigualable estética. Pensamos que sería extraordinario y necesario recrear aquella estampa añeja de tiempos pasados, por lo que desde aquí instamos a sus cofrades a llevar esta propuesta a cabo, en lo que sería una enorme aportación al patrimonio artístico recuperado de Jaén.

			Muy sobresaliente también es el conjunto de ráfaga y luna de la Virgen de la Soledad de Écija, complementado por una maravillosa corona a juego. El platero cordobés más destacado del siglo XVIII, Damián de Castro, labraría para esta dolorosa estas piezas en plata de ley, en un estilo rococó tardío. La luna tiene forma de creciente con borde mixtilíneo decorado con el perfil de un rostro humano. En ella se representan los emblemas de la Pasión de Cristo con gran profusión de rocallas y tornapuntas. Existe una pieza muy parecida a ésta, conservada en la parroquia de San Bartolomé de la localidad cordobesa de Espejo, igualmente realizada por el mismo platero en el último cuarto del siglo XVIII, aunque su riqueza ornamental es algo inferior74.

			La soberbia ráfaga del conjunto astigitano tiene un baquetón de perfil ancho recortado con complicadas curvas y roleos del que parten unos grandes haces de rayos rectos y ondulantes. Tanto la ráfaga como la luna se caracterizan por tener un tamaño mayor del usual, lo que dota a la Soledad de Écija de una impronta verdaderamente impactante. El conjunto es utilizado por la Imagen todo el año, tanto para su salida procesional del Sábado Santo, como para el camarín. Pero donde adquiere verdadera importancia la obra es en la cercanía que permite el besamanos. Cuando el devoto rinde tributo a la Virgen en ese momento, es cuando toma conciencia de la suntuosidad y magnificencia de esta obra maestra de la orfebrería española. 

			Rodear a la Virgen de una esplendorosa ráfaga de plata es la manera barroca de entender en nuestra tierra a aquel vestido de sol que San Juan visionara, para conseguir destacar la condición sobrenatural y de primacía de María sobre el resto de las mujeres. Una tradición derivada de las mandorlas75 góticas, aquellos cercos de luz y energía que rodeaban a las representaciones medievales de personajes sagrados como los santos, Jesucristo o la propia Virgen, que serían el antecedente directo de las ráfagas.

			Hay que decir que serían muy usuales durante el siglo XVIII también en las imágenes dolorosas. Excepto casos muy concretos como el de la Soledad de Écija que han perdurado, las ráfagas serían suprimidas para las imágenes de dolor, en gran parte debido al expolio al que fue sometido el país por los franceses, que afectó directamente a los bienes muebles de cierto valor. Bien es verdad que, con el paso del tiempo, las pocas cofradías que pudieron conservarlas prefirieron prescindir de ellas por la evolución de las modas. 

			Pocos ejemplos de dolorosas con ráfaga y luna que podamos aportar llegarían a la actualidad. Sin embargo, en los primeros años del presente siglo se ha visto esta imagen reproducida puntualmente por algunas hermandades, a modo de revival, tomando como base aquellos antiguos grabados dieciochescos conservados. En esas estampas añejas sevillanas a las que nos referimos, se nos representan algunas imágenes dolorosas como la Esperanza Macarena, Mayor Dolor y Traspaso de la Hdad. del Gran Poder, Dolores de los Servitas o la Virgen del conjunto de la Sagrada Mortaja, vestidas de luto castellano, con ráfaga y luna, algo que fue habitual en un tiempo no tan lejano, y que hoy puede resultar sorprendente.

			La luna

			El creciente lunar es un símbolo que viajará desde la antigua Mesopotamia a las costas fenicias, para más tarde atravesar el Mediterráneo de este a oeste hasta la península Ibérica. En todas las civilizaciones antiguas la luna ha ejercido un gran magnetismo y se le han asociado determinadas influencias de carácter mágico, que parecen afectar al ciclo de las mareas o al propio de la mujer. Es fácil encontrar crecientes lunares representados en las antiguas culturas, formando parte de los atributos de Astarté76, diosa de Biblos; Thoth o Isis, en Egipto; Artemisa en la Grecia clásica, para después asociarse también a la Madonna. De hecho, en la representación de Isis dando de mamar a Horus, aparece un disco descansando sobre un creciente muy similar al de la representación cristiana de la Virgen con el Niño. Ya San Ildefonso hará una descripción de la Virgen en su texto Libris de corona Virginis, aludiendo a una «luna clara et fulgida Virginis», es decir, una clara y lúcida luna en la Virgen77. El islamismo adoptará la media luna como símbolo propio. Lo normal en la religión musulmana es encontrar la invocación divina sobre la luna asociada con el árbol de la vida. Los árabes utilizarán los crecientes cargándolos de una simbología religiosa propia, cumpliendo a su vez una función protectora y estética en forma de amuletos. Estas piezas serían muy difundidas en su territorio, reproducidas en plata y en otros metales. 

			De la misma manera, la religión cristiana terminaría identificando a María con la media luna en los pies. Esto contribuiría a la codificación de la iconografía de la Inmaculada Concepción. A veces esta representación incluye al maligno, en forma de aquel dragón de siete cabezas del color del fuego, que también Juan atisbó en su visión apocalíptica. Se muestra a la Virgen como vencedora ante los infieles, que los ideales contrarreformistas enfocaron específicamente en el protestantismo, en su lucha contra la herejía. Representar el creciente lunar bajo la imagen de la Virgen venía a reafirmar el triunfo de lo eterno sobre lo efímero.

			Con la entrada del siglo XVII, el sanluqueño Francisco Pacheco, maestro de Velázquez y Alonso Cano, se consolidaría como primer pintor de la ciudad de Sevilla. Esta circunstancia le ayudaría para ser nombrado por su gremio como veedor del oficio de la pintura, y por el tribunal de la Inquisición con el mismo cargo, pero relativo a las representaciones sacras. Tal cometido le llevaría a analizar y a codificar los aspectos esenciales para la representación de las imágenes sagradas, lo que desembocaría en la redacción de la obra titulada Arte de la Pintura, publicada tras su muerte. Se trata de uno de los mejores tratados artísticos del barroco español donde se van a asentar, entre otros, los fundamentos para la fijación del modelo en la representación de la Virgen María, que serían seguidos por los pintores de la época. A partir de ahora y gracias a estas premisas, quedaría fijado y consolidado el modelo iconográfico inmaculista. 

			En 1760, en respuesta a una súplica de Carlos III, el papa Clemente XIII emitiría la bula que proclamaba a la Inmaculada Concepción como patrona en todos los dominios de España. El dogma de la Purísima Concepción, sin embargo, no se promulgará hasta 1854, aunque existiría un antecedente a ambas fechas. En 1615, la Hermandad sevillana del Silencio haría voto de sangre para defender hasta la muerte el misterio de la Concepción Inmaculada de la Virgen. Como recuerdo a este hecho, desde 1917 procesiona en la cofradía un nazareno con un cirio votivo con el escudo de la hermandad bajo la imagen de la Inmaculada. Lo acompaña otro hermano que porta una espada, en alusión a dicho voto de sangre.

			El rostrillo

			La irradiación o vestido de sol de la visión apocalíptica de San Juan no solo emanaría del cuerpo de la Virgen María, materializado en la ráfaga, sino de toda Ella. También, o más si cabe, de su rostro proyectando desde él la divinidad que se le supone a la Madre de Dios como Reina del cielo y de la tierra. No queda demasiado claro el origen del rostrillo metálico que es parte del atuendo de la imagen mariana78. Algunos autores, en un planteamiento con el que creemos estar de acuerdo, piensan que se trate de la evolución natural en la ornamentación del ribete de encaje de la cofia de papos. Pensamos que el enriquecimiento de ese encaje de hilo de algodón, variando primero hacia uno más rico de hilo de oro, terminaría derivando en una pieza de cincelado metálico o labor de joyería, buscando imitar el minucioso dibujo de aquel encaje. Posiblemente esta sea la explicación más acertada para la interpretación que en el ámbito hispano se le da al fulgor o halo misterioso en torno al rostro de María Santísima. 

			Se tiene constancia de que en 1692 la Virgen de la Almudena de Madrid poseía un rostrillo «guarnecido con mil novecientos sesenta y ocho diamantes engastados en oro»79. Parece que la Imagen poseía también varios mazos de aljófar que se le colocaban como manillas en sendas muñecas y probablemente también alrededor de la faz, a modo de rostrillo80. La aparición de Santa María de la Almudena está vinculada con el origen árabe de la ciudad y su conquista. Será la Patrona de la Villa desde entonces y también de su Archidiócesis. La talla actual de madera está datada en el siglo XV, aunque parece estar retocada. Su tesoro debió de contar con un buen conjunto de joyas, fruto de las adquisiciones y de las donaciones de los fieles. Desgraciadamente, solo han llegado hasta nosotros un número muy reducido, debido a que se produjeron varios robos que afectaron al joyero de la Virgen y a que muchas de las joyas que sobrevivieron serían enajenadas para financiar la terminación del templo.

			En Canarias se da una tipología de rostrillo propia que no vamos a ver en ningún otro lugar. Se trata del denominado rostrillo de media luna o luneto. Va a tener una forma pseudotriangular que recuerda a la mantilla o toca de los trajes de la indumentaria popular femenina de La Orotava y de Lanzarote. Estos rostrillos no serán metálicos sino más bien de telas lisas rematadas con encajes finos, aunque se pueden encontrar bordados en oro. También es frecuente que se enriquezcan adosándole infinidad de joyas. A veces, aparecerán sobrepuestos a la tela otros rostrillos metálicos de labor de orfebrería o de joyería con piedras preciosas, como ocurre en los casos de la Virgen del Pino o de Nuestra Señora de la Candelaria, de Tenerife. Esta última imagen dispone de varios ejemplares ricos. 

			Se tiene constancia de que el joyero de la patrona de Canarias era extremadamente importante, sobre todo a partir del siglo XVII. Ya entonces, la devoción a la imagen de la Candelaria en las islas era enorme, como también sería muy notable al otro lado del mundo, en los virreinatos españoles. Esto fomentó que las donaciones no dejaran de sucederse. Lamentablemente, tras el aluvión que azotó Tenerife en 1826, nada se conservaría. En la fatídica noche del 8 de noviembre de ese año, un gran tsunami arrasó la isla. Los daños personales fueron numerosísimos, así como los materiales, que cambiaron incluso la fisonomía del terreno. Entre otras muchas cosas, la ola arrastraría gran parte del convento dominico de Candelaria, desapareciendo incluso la primitiva talla de la Imagen y su tesoro al completo, en lo que sería la mayor desgracia que se recuerda en el archipiélago.  

			En contraposición a esto, podemos decir que en la Isla de la Palma se conserva una de las colecciones más importantes en la historia de la joyería hispánica. Nos referimos al tesoro de Nuestra Señora de las Nieves. Se trata de uno de los joyeros más completos y homogéneos que se conservan en el país, integrado además por una extensa documentación asociada a las alhajas. Este ajuar comenzaría a formarse a partir de 1574, cuando se recoge una primera donación procedente de las Indias consistente en un viril de oro. En 1602 se añadirían una corona de oro puro y esmaltes, además de otras piezas importantes, como un papagayo de oro y esmeraldas, enviados desde Nueva Granada. Las donaciones serían significativas, lo que nos da idea de la posición social alcanzada por algunos de los isleños afincados en las provincias españolas al otro lado del océano. 

			Una de sus piezas más singulares y valiosas la encontramos en el maravilloso rostrillo de Nuestra Señora. Fue realizado en 1770 bajo la premisa de ejecutarlo «aprovechando las perlas y joyas inútiles por la antigüedad de su hechura o por tenerlas duplicadas», según consta. Además, se solicitaron a los devotos de la Virgen la entrega de rubíes, diamantes o topacios «para que las interpolaciones de unas (piedras) con otras hagan resaltar más los brillos de todas ellas»81. Este rico rostrillo —que se le pone a la Virgen en las grandes ocasiones— es un conglomerado compacto de oro, perlas y esmeraldas, fabricado con numerosos chatones de sortijas y rosas de pecho82, al que se le ha dispuesto un collarete de oro esmaltado rodeando el óvalo de la cara. Se trata de una pieza magnífica que responde al característico rostrillo canario de luneto semicircular que está en absoluta consonancia con el resto de las piezas de este espectacular joyero mariano.

			Otros rostrillos de singular importancia y belleza serán los ejecutados también en el siglo XVIII por los afamados talleres cordobeses. El rostrillo de la Virgen del Valle de Écija (Sevilla) puede ser un buen ejemplo. Está formado por un conjunto de roleos vegetales que se mezclan con cintas y tallos de gran riqueza, alrededor de un óvalo ligeramente acorazonado que enmarca la cara. Se encuentra cuajado de esmeraldas, rubíes, amatistas y diamantes. Este rostrillo es una importante obra de joyería andaluza que destaca tanto por la calidad de los materiales como por su exquisita ejecución. La pieza fue ejecutada en 1760 por Damián de Castro, el más famoso platero cordobés del momento. Sería sufragada por el pueblo de Écija seguramente tras las funciones de acción de gracias que en 1755 se le harían a la Patrona, tras el devastador terremoto de Lisboa. La iniciativa de tal ofrenda parece que está relacionada con la figura de Antonio Pérez de Barradas, Marqués consorte de Peñaflor, que actuó como administrador de la suscripción popular.

			Otro rostrillo de similares características, aunque algo anterior en su fecha de ejecución, es el que pertenece a la Hermandad de la Esclavitud de María Santísima de los Remedios de Antequera. Está hecho de oro cincelado y calado con ciertas piezas de fundición. Parece obra de un taller antequerano, ya que se aparta levemente de los modelos conocidos de la época, presentando como característica la inclusión de seis grandes flores esmaltadas en blanco, pinceladas de rosa y azul, con sendos centros de esmeraldas83. Esta imagen antequerana posee un delicioso joyero de piezas españolas datadas principalmente en los siglos XVII y XVIII considerado como uno de los tesoros marianos más importantes del país.

			Una espectacular pieza que destaca por su delicado trabajo es el rostrillo de gala de la imponente imagen de Nuestra Señora de Araceli, de la localidad cordobesa de Lucena. La joya fue realizada en oro calado y cincelado por el platero cordobés Francisco Bermúdez en 1765. Se adereza con una importante labor de engastaría de piedras preciosas y se sabe que su coste ascendió a 80.271 reales, entregándose una gratificación al platero de mil quinientos reales, una vez terminado.

			No podríamos dejar de hablar de rostrillos sin hacer referencia al fastuoso ejemplar decimonónico de plata y diamantes del tesoro de Nuestra Señora de Gracia de Carmona. Se trata de la pieza que la Virgen suele usar en las grandes festividades. Sería donado por María del Carmen Briones, en el año 1815. Es una joya calada, cuajada de diamantes, con roleos que giran alrededor de un óvalo acorazonado. Posee nueve grandes florones con finos pétalos y centros de chatones de diamantes de importante tamaño. Se remata, en su parte baja, con una pieza colgante móvil que se inspira en los lazos de pescuezo o corbatas, muy difundidos en el siglo anterior. En su parte más alta, presenta el anagrama de María coronada84. Posiblemente se trate de la joya más efectista y llamativa de todas las que la Imagen tiene en su rico joyero, también uno de los más interesantes e importantes del territorio nacional.

			Reina en la Tierra, (…como en el Cielo)

			Las coronaciones

			Un hecho poco conocido es que la primera imagen de la Virgen coronada canónicamente en España fue la de Nuestra Señora de Veruela, a instancias de la provincia jesuítica de Aragón. Fue la Compañía de Jesús la que solicitó y obtuvo del papa León XIII la autorización para llevarla a cabo el treinta y uno de julio de 1881, festividad de San Ignacio de Loyola. El platero zaragozano José Antolín sería el encargado de realizar la presea. 

			La siguiente coronación canónica que se llevó a cabo en España tan solo sucedería unos días después, el once de septiembre del mismo año, cuando se coronaría a la venerada imagen de Nuestra Señora de Montserrat. Hasta la Guerra Civil española esta Imagen estuvo revestida de lujosos mantos con corona de oro y piedras. Durante la misma, el monasterio fue expoliado y parcialmente destruido, y la mayoría de estos enseres se perdieron. Tras el final de la contienda se decidiría presentar a la Virgen desprovista de todo tipo de postizos, mostrando su aspecto románico. Aunque apenas existen imágenes de la Virgen de Montserrat con sus ropajes, hay algunas fotografías con poca calidad en las que se aprecian. También se conservan una serie de medallas fechadas en el primer tercio del siglo XX que así la representan.

			La Virgen de los Reyes es una clásica y antigua devoción sevillana. La imagen se venera en la Capilla Real de la Santa Iglesia Catedral y es Patrona Sevilla y de su Archidiócesis, como ya se había apuntado. Sería coronada en 1904, siendo la primera imagen mariana en Andalucía en serlo y una de las primeras de España. Posee tres coronas, además de un amplio joyero, a pesar de la merma sufrida en él como consecuencia de los diferentes robos que ha padecido. El más importante ocurriría en 1953 y lo llevó a cabo un muchacho de diecisiete años conocido del sacristán, que robaría más de ochenta piezas. Algunas de ellas fueron recuperadas y tanto el chico como algunos colaboradores que le ayudaron en la reventa de las joyas, acabaron en prisión85.

			La corona de filigrana es una delicada obra de Manuel González Rojas en 1876. Está ejecutada de esta fina labor, estando enriquecida con amatistas y otras piedras de color, además de perlas. Se trata de un diseño muy sencillo y elegante, formado por cuerpos rectangulares rematados en cúspide, que se repiten sobre el aro del canasto. Esta pieza se haría por sustitución de una corona anterior de José Lecaroz, robada en 1873, junto a más piezas importantes. La corona de camarín, o de diario, es la que suele portar la Imagen durante el año. Es muy parecida en su volumetría a la anterior. Se trata de un canasto dorado poco abierto con cúspides, sin halo ni imperiales. Está datada en el siglo XVIII y es la más sencilla de las tres que posee.

			La corona de la Coronación es la pieza más valiosa del tesoro y está considerada como una de las obras de joyería más importantes del siglo XX. Su autor es el polifacético artista valenciano, aunque sevillano de adopción, Pedro Vives Ferrer. Oficialmente descrita como «de estilo bizantino» es la única que tendrá ornamentación por encima del canasto, con dos arcos frontales, o flamas, que contienen las palabras SINE LABE CONCEPTA, REGINA REGUM86. Las letras de la leyenda están cuajadas de diamantes, estando el arco superior rematado por la paloma del Espíritu Santo, con un gran resplandor también de brillantes. Tanto el aro como el canasto están cuajados de pedrería y perlas haciendo alusión a los símbolos de realeza propios de los reyes terrenales y de la realeza celestial. La corona tiene forma octogonal y acoge a los cuarteles del escudo de España, alusivos a los reinos de Granada, Aragón, Castilla, León y Navarra, rodeados por una talla de rosal con flores y tallos de esmeraldas. En el frente, ejecutado con un soberbio berrueco87, un angelito de oro esmaltado, acompañado de otros tres más, todos ellos de oro y esmalte. Pesa 2 550 gr y se le calculan unas 12 000 piedras engastadas.

			La Virgen cuenta además con ocho singulares pecherines que llevan joyas prendidas y que están clasificados según los elementos que los conforman. El más llamativo quizá sea el de diamantes. Es el que usa para su salida procesional el 15 de agosto y posiblemente se trate del que ostente mayor valor material. Posee otros, como el de turquesas, que además de contar con estas piedras, lleva varios relojes de oro del siglo XIX. Otro muy singular es el de oro, formado por monedas, pulseras y cadenas donadas por los fieles. El de corales, quizá sea uno de los más conocidos. Está compuesto por piezas de coral rojo que pertenecieron a una diadema que regalara el rey Luis Felipe de Francia. Aparte de ser muy llamativo, es uno de los que más gusta a sus Camareras de Honor, las Hermanas de la Cruz, ya que suele llevarlo puesto siempre en alguno de sus dos besamanos. El de los topacios o el de las amatistas son otros dos con mucho valor, por las importantes joyas que los componen. El que menos suele lucir la Virgen será uno confeccionado con varios rosarios de los que dispone este importante tesoro.   

			Como singularidad contaremos que tanto la Madre con el Hijo atesoran una maravillosa colección de zapatos de oro y de plata. Estas piezas son bastante desconocidas, sobre todo los zapatos de la Virgen, dado que a la Patrona nunca se le ve el calzado que portan sus pies.

			En mayo de 1905 fue coronada la Virgen del Pilar, patrona de Aragón, de Zaragoza y de la Guardia Civil. Se trata de una imagen de madera dorada de pequeño tamaño colocada sobre una columna de jaspe en alusión a la aparición de la Virgen en la ciudad. La columna suele estar recubierta por un manto textil bordado en forma de tronco de cono, de los que posee una gran variedad. Parece una escultura de estilo gótico tardío que se ha visto sometida a varias intervenciones a lo largo de su historia.

			La corona para su coronación se encargó a la casa Ansorena88, la firma de joyas más prestigiosa en aquel momento del país. Fundada en 1845 por Celestino Ansorena en Madrid, pronto se consagraría como una de las más destacadas joyerías de la ciudad, pasando a ser desde 1860 Joyería y Diamantista de la Casa Real89. El encargo de la corona debió hacerse con mucha premura, ya que las crónicas del momento hablan de que la obra se llevó a cabo en tan solo cuarenta y cinco días. Para ello hubo que emplear hasta a treinta y tres operarios trabajando por turnos de noche y día, para que las coronas y el halo estuvieran listos para tan señalado momento. Ramiro García Ansorena, con apenas dieciocho años, era en aquel momento el encargado del taller del negocio que regentaba su padre y director de los trabajos. Era un excelente dibujante y fue el encargado de ejecutar el diseño para «la más maravillosa corona que jamás se habría de realizar en España», según leemos en las crónicas de la época. 

			Gracias a la labor de varias señoras de la alta sociedad madrileña de la época90, que se encargarían de promover una gran campaña a nivel nacional, se le pudo ofrecer a la Virgen del Pilar aquella magnífica presea. Se pidieron donaciones en especie, esto es, joyas, oro o piedras preciosas. La respuesta sería masiva. Jamás se habían visto tantísimas joyas en el taller de Ansorena. Unas sesenta mil alhajas se contabilizaron, sin tener en cuenta las piedras desmontadas que también se recibieron. El encargado de clasificar las piezas sería Ramiro G. Ansorena, sobre el que recaería la mayor parte de la responsabilidad. Las de mejor calidad y las que provenían de un origen ilustre91 se reservaron para sobreponerlas en el halo, dado que ambas coronas, debido al tamaño de la Imagen, eran diminutas. Colocado en el resplandor existe un pequeño brinco decorado con esmalte blanco en retícula que representa un águila y que se donó en Vitoria, junto a una lazada del siglo XVIII. El resto de las piezas serían desmontadas y fundidas para reutilizar el oro y las piedras resultantes para la ejecución de la corona. Esta obra maestra de la joyería pesaría dieciocho kg92 de oro, sobre los que se engastarían algo más de trece mil piedras preciosas, de las que gran parte serían diamantes.

			La Virgen posee en total diez coronas de oro o de plata y tan solo dos halos. El juego de la coronación solamente lo usa en contadas ocasiones como son el doce de octubre, día de su festividad y la octava posterior, los días 1 y 2 de enero para conmemorar la Venida de la Virgen a Zaragoza y el día de la Inmaculada Concepción, el 8 de diciembre. El resto del año usará las diferentes coronas solas o alternadas con el otro halo.

			En 1906 tuvo lugar la coronación de una imagen muy venerada en Extremadura, la de Nuestra Señora de los Remedios de Fregenal de la Sierra, en Badajoz. El hecho de que en una fecha tan temprana le hubiese sido aprobada su coronación canónica, nos da una idea de la devoción tan grande que generaba ya por aquel entonces. Se trata de la primera imagen mariana en ser coronada en Extremadura y una de las primeras de España93.

			Las coronas de la Virgen y el Niño, tras una convocatoria pública para elegir el diseño, fueron finalmente encargadas a José Lecaroz Leal, propietario de una famosa joyería en Sevilla, que fue quien ganó el concurso. Sin embargo, se sabe que Lecaroz contrató su ejecución al joyero cordobés Rafael León Terga94, quien finalmente las ejecutaría95. La corona de la Virgen es de tipo imperial con un diseño ecléctico muy ligero y elegante. Sobre el canasto llaman la atención dos dragones alados que custodian el orbe con cruz de remate, que alberga un diamante de gran tamaño donado por el Marqués de Paterna del Campo. Encima, una bonita esmeralda orlada de brillantes, entregada por el Marqués de Riocabado. En la base del aro del canasto se encuentra adosada una interesante pieza de finales del siglo XIX ejecutada en plata y diamantes con tres grandes flores, con ramas y hojas, que bien pudiera tratarse de una antigua gargantilla o diadema adaptada para colocarla en esa ubicación. El coste de las coronas se sufragó por suscripción popular y S. A. R. la Infanta María Teresa de Borbón96, como Presidente de Honor de la Junta de Damas encargadas de dicha gestión, donaría una de sus valiosas pulseras para contribuir al enriquecimiento de estas97. La cantidad total de oro y piedras recogidas debió ser tal, que al año siguiente se decidió hacer un soberbio peto con el material sobrante. Este pectoral posiblemente sea una de las piezas más interesantes del extenso joyero de la Imagen. Tiene cierta inspiración en el regionalismo sevillano, con dos dragones alados rampantes enfrentados, y está engastado de importantes piedras de color. En España no conocemos ejemplos parecidos en este estilo, en cuanto a tamaño, factura y riqueza.

			La familia de joyeros italianos Marabini, afincados en Madrid desde 1860 serían los encargados de realizar la corona de Nuestra Señora de las Angustias de Granada en 1913. Se trata de otra de las grandes preseas de nuestro país. Tiene forma de corona real bulbosa en un estilo renacimiento interpretado con cierta libertad. El aro está formado por unos medallones donde se representan los atributos de la pasión98, destacando una granada abierta con rubíes, esmeraldas y diamantes, en alusión a la ciudad. Se disponen ocho imperiales de los que nacen palmetas, hojas y cintas engastadas completamente de piedras preciosas, sobre los que descansan unos angelitos de oro cincelado que llevan en sus alas ristras de perlas. Remata el conjunto un orbe, también de oro, con bandas de brillantes coronado por una cruz. El conjunto pesa cinco kg y tiene siete mil setecientos engastes de piedras preciosas, destacando sobre todas ellas el topacio del anillo arzobispal de Messeguer y Costa, que fue quien le impuso la corona. La piedra curiosamente se encuentra engastada en la tuerca de apriete de la corona que la fija a la imagen.

			Esta impresionante talla posee dos coronas más, importantes tanto por su valor crematístico como por el histórico. La primera de ellas es de oro y plata, en un estilo ecléctico muy personal, regalada a la Imagen por la reina Isabel II en el siglo XIX. Es la única de las tres que tiene ráfaga. La otra, de una hechura muy esmerada, responde al modelo de tipo imperial. Es conocida como la del Mariscal Cerviño o la de Cuzco, y está ejecutada en oro99. El tesoro de la Virgen de las Angustias es riquísimo y muy importante, y creemos que merecería un estudio en profundidad de todas sus piezas.

			Cuando en 1595 se funda la Hermandad de la Macarena en uno de los barrios más humildes de la Sevilla de entonces, nada hacía presagiar que esta Imagen se convertiría en el pilar fundamental de la piedad sevillana, y en un icono de su Semana Santa, que sería exportado al mundo entero y reconocido universalmente. 

			El enorme fervor popular que la Virgen ya suscitaba desde finales del siglo XIX se vería impulsado en el siglo XX con la aparición de ciertos personajes que fueron pieza clave para consolidar el fenómeno social, cultural y devocional en que se convertiría la Macarena. El torero Joselito el Gallo, el canónigo Muñoz y Pabón y sobre todo el bordador José Manuel Rodríguez Ojeda, fueron sus principales responsables100.

			La joyería Reyes de Sevilla realizaría la corona de oro que en 1913 se impuso a la Esperanza Macarena, en su coronación popular. La pieza es una de las obras mejor documentadas de las cofradías de Sevilla. Se ejecutó en base a un diseño de Rodríguez Ojeda en un estilo renacimiento libre con ciertas pinceladas modernistas. El resplandor sigue un esquema rígido, alternándose los rayos flameros biselados rectos con motivos tipo candelieri algo sevillanizados, que quedan rematados por estrellas. El canasto es muy esbelto, organizándose en tondos y con una decoración vegetal separada por pilarcillos de los que penden unas cortinas recogidas a modo de guirnaldas. De los capiteles de estos pilares nacerán unas filacterias que albergan cuatro óvalos de esmaltes con escudos relativos a la Hermandad, a Sevilla y al reino de España. La unión de la aureola con el canasto está resuelta con unos roleos a modo de cartones recortados de cierta simplicidad que la dotan de personalidad y elegancia. Tanto la cruz que remata el halo, como el ancla que cuelga del punto donde convergen los imperiales, tienen un diseño calado muy limpio. En general, la corona es muy transparente y con mucha superficie lisa sin ornamentar. El dibujo es claro y se muestra sencillo, muy definido. Los huecos y el contraste entre las zonas labradas y las lisas facilitan que, entre el aire, y la pieza se bañe de luz. Su diseño supuso una novedad en la época, dado que hasta entonces se habían estado repitiendo los patrones del siglo XVIII. A partir de ese momento, el modelo serviría de inspiración para muchas de las coronas ejecutadas en el siglo XX, y aún sigue siendo una referencia en el XXI.

			En el año 1964 se coronaría de nuevo a la Esperanza Macarena, esta vez de forma canónica. Para ello se decidió, creemos que acertadamente, hacerlo con su misma corona de oro. Aquello fue todo un acontecimiento para la ciudad, que se volcó con los preparativos y los actos propios. Desde 1953 se le han ido haciendo una serie de añadidos sobrepuestos a la corona que ocultan algunos motivos y desvirtúan el diseño primitivo. Ese año se agregaron dieciocho diamantes con pasadores fijados a las estrellas. En 1963, con motivo de la Coronación, se enriquecería el imperial central sobreponiendo una pieza calada de oro blanco y brillantes, con un gran diamante y un creciente lunar de perlas coronando el conjunto. Además, en la parte baja se le añadió una gran esmeralda. En 1969, María del Pilar Calvo, viuda de José Banús, donaría su espectacular pulsera de pedida de diamantes para la Virgen, de la que era muy devota. El motivo principal se colocó en la mitad del canasto, en horizontal, junto a dos eslabones más pequeños. El resto se situarían sobrepuestos a la cruz calada del remate de la presea101.

			Aunque es cierto que estas joyas enriquecen visualmente la obra de Rodríguez Ojeda, estaremos de acuerdo con el profesor Luque Teruel en que quizá difuminan la composición primitiva. Muchos de los elementos principales quedan ahora ocultos, como la cruz de remate, cuya gran aportación era la limpieza de su diseño y su calado, que recordaba a la cerrajería tradicional sevillana. Entendemos que estos elementos sobrepuestos están muy consolidados y ya son inamovibles, pero creemos que en general, hay que tener cautela con ciertos enriquecimientos que pueden alterar el diseño y dificultar la lectura de la composición original, sobre todo cuando una pieza está tan bien definida como la corona de Nuestra Señora de la Esperanza Macarena.

			La devoción a la Virgen del Carmen de Jerez viene de antiguo. La llegada de los carmelitas a la ciudad está documentada en 1587, habiendo sido el primer convento carmelitano fundado en España tras la restauración de la Orden, alrededor de 1877. La Imagen es una portentosa talla de escuela sevillana, originariamente de candelero, aunque más tarde remodelada para ejecutarle un cuerpo, que genera una enorme devoción en la ciudad y fuera de ella. El 23 de abril de 1925 sería canónicamente coronada por el nuncio de Su Santidad, monseñor Federico Tedeschini, actuando como Presidentes de Honor de la ceremonia S. S. M. M. los Reyes de España102 y como presidentes honorarios los Infantes Carlos de Borbón y Luisa de Orleans, entre otras personalidades. Los fastos duraron una semana, sucediéndose en Jerez corridas de toros, espectáculos líricos, veladas populares y exposiciones de todo tipo donde el presidente de la nación, el jerezano Miguel Primo de Rivera, actuó como orgulloso anfitrión.

			Indudablemente realización de la corona se cuidó hasta el extremo, encontrándonos ante una de las piezas más importantes que se hayan ejecutado en nuestro país en el siglo XX. No solo va a destacar por su riqueza material, que es enorme, sino por un elegante dibujo y una ejecución realmente exquisita. Su autor fue el joyero José David, natural de Játiva, ganador del concurso de anteproyectos que se organizó a nivel nacional. Se presentaron 16 propuestas de las que se galardonaron tres de ellas103. Para su hechura se recibieron infinidad de donaciones de joyas de oro y piedras provenientes de todo el país. La cantidad recibida fue tal que, una vez terminado el trabajo, se decidió sobreponerle las alhajas consideradas de mayor valía o mérito artístico, resultando un conjunto verdaderamente excepcional que mejora y complementa al diseño original. Como dato curioso, destacaremos el reloj de oro colocado en el remate de la ráfaga que marca las 12:00 h del mediodía, la hora en que se produjo la coronación. O la diadema de estrellas de diamantes, regalo de la marquesa del Real Tesoro, que se desmontó para repartirlas por la ráfaga. 

			Son muchas las anécdotas recogidas por los frailes carmelitas que se conservan en el convento, sobre las donaciones recibidas y sus donantes. Es interesantísimo comprobar el listado de nombres y las piezas entregadas, y ver que gran cantidad de ellas provenían de personas de condición humilde, que regalaron lo poco que poseían, siendo ésta posiblemente, la mayor valía que tenga esta corona.

			El hecho de adosar joyas antiguas a otras piezas de nueva hechura proviene del manierismo. Desde antes del barroco se conocen diversos ejemplos de esto, algo que también se dará en ciertas coronas. Destacaremos dos de ellas con joyas adosadas o sobrepuestas, pero con la particularidad de que son piezas ejecutadas expresamente para las joyas que la integran. Es decir, no se trata de un diseño originario al que se le hayan ido aportando alhajas, como hasta ahora nos hemos encontrado, sino que serán coronas concebidas para alojar a unas piezas de joyería determinadas, y donde su estética final va a depender de manera directa de la forma y las dimensiones de las alhajas preexistentes.

			Un magnífico ejemplo será la corona de la Virgen de los Remedios procedente del Colegio de Doncellas Nobles de Toledo104. Está ejecutada en 1883 en Madrid, en plata ley sobredorada, cincelada y sobrepuesta de joyas. El canasto es una simple chapa de plata recortada y levemente cincelada con ocho resaltes que se rematan en sus cúspides con sendos florones. El aro es liso y está rematado por dos hilos de aljófar entre los que se intercalan botones y rosetas de oro, así como piedras de variada tipología y datación. Entre ellos se aprecia lo que podría ser parte de una joya portuguesa de adorno para el pelo, denominada trémulo, engastado de topacios del Brasil105. Las joyas adosadas al cestillo son de variada tipología y antigüedad, aunque todas anteriores a la fecha del marcaje de 1883 que se conserva, con lo que probablemente se trate de piezas antiguas del ajuar de la Virgen que se hayan empleado para la ejecución de la corona. Se observa que muchas de ellas se encuentran desmontadas y repartidas por el canasto, como el doble lazo de oro fechado a mediados del siglo XVII, que se presenta mutilado, y sus piezas superpuestas en diferente postura a como se concibieron. Se aprecian importantes joyas tipo rosa con ventanas de cristal de roca y con imágenes en su interior. Las alhajas no se encuentran soldadas al soporte, sino grapadas. 

			Otro magnífico ejemplo de este tipo de coronas hechas exprofeso para albergar joyas preexistentes será la más antigua de las que posee Nuestra Señora del Mayor Dolor de Puerto Real, en Cádiz. Se trata de un meritorio trabajo de orfebrería con un aro y canasto repletos de rocallas. Sus seis imperiales son altos y van a confluir en un orbe sobre el que destaca una cruz engastada de pedrería desde la que parte un gran resplandor de rayos biselados, nubes y angelotes. De esta cruz, a modo de resplandor y en un peculiar diseño, partirá por cada lado una pieza cincelada que recuerda a aquellas bandas de pasos y pasillos del siglo XVI que usaban los caballeros cruzadas al pecho, o más adelante también a modo de collar tipo toisón. Las joyas adosadas son de oro y esmeraldas en su mayoría, aunque también las hay con engastes de diamantes, habiéndose encontrado alguna pérdida o sustitución. Tienen una cuidada factura y podrían fecharse en el siglo XVIII. La particularidad que vamos a encontrar en esta pieza es que las alhajas sobrepuestas tienen cincelada la silueta, encajando perfectamente en el lugar asignado para cada una. Lo que indica que esta corona se hizo para las joyas, y no al contrario. Ha sido recientemente restaurada por Orfebrería Sanlúcar, habiendo colaborado para los trabajos de joyería, la firma de joyas el Oribe. Su diseño serviría de inspiración para la presea que se le impondría a la patrona de Cádiz, Nuestra Señora del Rosario, en su coronación canónica en 1947, un aspecto que nos resulta de lo más curioso, lo que corrobora la calidad de la pieza de Puerto Real. 

			Se nos van a quedar en el tintero infinidad de coronas españolas ejecutadas con técnicas de joyería, que por la temática de la publicación y el formato al que debemos ajustarnos, no vamos a poder tratar. Quedarán sin analizar aquellas primitivas preseas, como la de la Virgen del Sagrario de la catedral de Cuenca o el distinguido ornato de la corona de la Virgen del Rosario de Carmona. Tampoco trataremos los ejemplares sevillanos del siglo XVIII de la parroquia de Santa Ana o la de la Virgen del Voto. Sin analizar quedarán la importante corona dieciochesca de la Virgen del Sagrario de la catedral de Pamplona o las onubenses estudiadas por C. Heredia de las parroquias de Aroche, Bonares, Hinojos, Zufre o Cerro de Arévalo106. Otras más modernas, ya dentro del siglo XX, solo serán mencionadas: como las ejecutadas por la joyería sevillana Dalmás, que son la del Dulce Nombre o la de la Candelaria. Tampoco hablaremos de la maravillosa corona que Marmolejo haría para Nuestra Señora de la Merced de Jerez, para su coronación canónica. Nos referiremos, solo haciendo mención de ellas, a la corona de Ansorena de la Virgen de la Capilla de Jaén, las preseas y halos que los talleres Granda ejecutaran para la Virgen de la Luz de Cuenca o para la Virgen de Covadonga de Asturias, esta última con esmaltes, marfiles y esculturas de bulto redondo. Y solo aludiremos a los trabajos de Luis Ortega para las joyas de la Virgen del Coro de San Sebastián, los de Ramón Sunyer y Capdevilay Martí y Vilanova, autores de la corona y el cetro de la Virgen de Montserrat, o los que magistralmente Juan José García ejecutara en las coronas y ráfagas de la Virgen de la Almudena. Esta última inspirándose en el políptico del Cordero Místico de Jan Van Eyck107.

			Quizás el análisis de todas estas piezas y de algunas otras más, pudiera plantearse para una ocasión mejor.

			

			
				
					45	Apoc 1-1

				

				
					46	«La Virgen Inmaculada… asunta en cuerpo y alma a la gloria celestial fue ensalzada por el Señor como Reina Universal, con el fin de que se asemejase de forma más plena a su Hijo, Señor de los señores (cf. Apoc 19, 16) y vencedor del pecado y de la muerte» (Const. Dogm. Lumen gentium, nº 59)

				

				
					47	Teniendo en cuenta que ya desde época paleocristiana había costumbre de representar a la Virgen al modo de las emperatrices bizantinas, cubiertas de riqueza. 

				

				
					48	La diadema en la imagen de la Virgen tomará un fundamento solar.

				

				
					49	El cetro como símbolo regio de poder. Referencias en la Biblia encontramos en el Hijo varón de Ap 12.5 que «Regirá todas las naciones con férrea vara» que hará eco a la descripción del rey davídico en el Salmo 2,9 que se emplea en el Nuevo Testamento a menudo con relación al Mesías, Soberano sobre todos los reyes y gobernantes e hijo de la Reina del Cielo.

				

				
					50	HERNÁNDEZ LÁZARO, Antonio. El paso de palio: La búsqueda. El santo grial que Sevilla encontró. Ed. Almuzara. Córdoba, 2018. Pp. 167

				

				
					51	RAYÓN, Fernando y SAMPEDRO, José Luis: Las joyas de las reinas de España. Ed. Planeta. Madrid, 2004. Pp 17 

				

				
					52	Apoc 19-16

				

				
					53	LG 68

				

				
					54	Cantar de los Cantares 7-10. «Bella como la luna, distinguida como el sol» 

				

				
					55	Las primeras imágenes marianas coronadas por la Iglesia serían Santa María la Mayor, en Roma y María Reina de Monte Oropa, en Vercelli, al norte de Italia.

				

				
					56	ASENJO PELEGRINA, Juan José. Prólogo, en DOBADO FERNÁNDEZ, P. Juan (Coord.) Por Sevilla coronada – Miriam. Ed. Carmelitas descalzos de España. Sevilla, 2019. Pp 8-11 

				

				
					57	ARBETETA MIRA, Letizia. Precisiones iconográficas sobre algunas pinturas de la colección del Museo de América, basadas en el estudio de la joyería representada. En Anales del Museo de América 15. Ed. Secretaria General Técnica. Centro de Publicaciones. Ministerio de Cultura. Madrid, 2007. Pp 141-172

				

				
					58	Reina del cielo, como reflejo del apocalíptico sentido de las realidades celestes y terrestres presentadas a un mismo tiempo.

				

				
					59	La advocación primitiva de Ntra. Sra. del Rocío sería la de Reina de los Ángeles, Santa María de las Rocinas. De esta manera el pueblo de Almonte la elegiría en 1653 como patrona. Más adelante se cambiaría por el actual de Ntra. Sra. del Rocío, aunque se desconoce la fecha exacta y el motivo que inspiró el cambio.

				

				
					60	CARRASCO TERRIZA, Manuel Jesús: «La iconografía de la Virgen del Rocío y su proceso de fijación» [en línea]. carrasco-terriza.com: 2002 [Consulta: 29 de septiembre de 2019]. Disponible en https://www.carrasco-terriza.com/rocio_iconografia.htm

				

				
					61	Realmente la Virgen del Rocío usaría de una manera continuada el juego de ráfagas de rayos durante el siglo XIX hasta que, con motivo de su coronación canónica en 1919 se determinara recuperar las antiguas ráfagas dieciochescas de puntas, para que las usara en delante de forma permanente.

				

				
					62	Estas ráfagas se sobredoraron en los años ochenta del siglo pasado y felizmente plateadas de nuevo recientemente.

				

				
					63	La cofia de papos, (mal llamada toca de papos) es un recubrimiento de tela para la cabeza que usaban las damas casadas del siglo XVI en su indumentaria, para ocultar el cabello. Tenía unos abultados en los laterales para alojar los rodetes del peinado. A veces el óvalo de la cara podía ir rematado por una punta o puntilla de encaje. La Virgen de las Angustias de Granada continúa usando una cofia de papos rematada por una punta de encaje que rodea su rostro.

				

				
					64	PRIETO SÁNCHEZ, Luis. Las puntas capitanas en la indumentaria del siglo XVIII, en Revista Romería de la Virgen de la Peña. Ed. Hdad. Stma. Virgen de la Peña. Puebla de Guzmán, 2013. Pp 42-44

				

				
					65	NAVARRO, Gonzalo: «Terno para Nuestra Señora de Setefilla: El proyecto y su materialización». [en línea]. La Hornacina: 26 de septiembre de 2018. [Consulta: 29 de septiembre de 2019]. Disponible en https://www.lahornacina.com/articulossevilla30.htm

				

				
					66	El conjunto ha sido proyectado por Gonzalo Navarro. La ejecución material se le encargó al taller de Sucesores de Esperanza Elena Caro, bajo la dirección y asesoramiento artístico de Carlota Elena y Gonzalo Navarro.

				

				
					67	Está recogido que Mariana Alonso Rodríguez realizó esta donación en memoria de su difunto hermano, Julián Alonso, quien fuera cronista oficial de Ciudad Real.

				

				
					68	Aljófar: perla o conjunto de perlas muy pequeñas de forma irregular.

				

				
					69	MARTIN AGUIRRE, Emilio: «El actual águila imperial de la Virgen del Prado, un regalo con motivo de su coronación pontificia» [en línea] virgendelprado.es [Consulta: 10 de septiembre de 2019]. Disponible en https://www.virgendelprado.es/patrimonio/joyas.html

				

				
					70	Según consta en la descripción, la imagen estaba compuesta por cabeza y manos «montadas sobre unas devanaderas»

				

				
					71	Este corazón junto a un rostrillo sería donado por Amparo Padilla, siendo el conjunto realizado por el joyero cordobés Rafael Ripoll, según consta. Posiblemente la anotación de la donación se refiera realmente a Rafael González Ripoll, reconocido joyero cordobés activo ya en 1883. Está documentado que ese año el oribe realizaría una corona para Ntra. Sra. de la Natividad de Fuente del Rey, también en la provincia de Jaén.

				

				
					72	El conjunto sería donado por Marcos Bernardo de Mesa y Velasco, perteneciente a la Orden de Calatrava y prior de la parroquia de Santa María. Parece que hay constancia de que su autor fuera Antonio de Guzmán, afamado platero jienense de la época. Todo ello aparecía recogido en una inscripción que poseían los rayos en su parte posterior.

				

				
					73	VARIOS AUTORES: «Joyas perdidas. La Antigua Virgen de los Dolores de Torredonjimeno» [En línea]. El Club del Abanico: 18 de marzo de 2018. [Consulta: 29 de septiembre de 2019]. Disponible en https://elclubdelabanico.blogspot.com/2018/03/joyas-perdidas-la-antigua-virgen-de-los-.html?m=1

				

				
					74	GARCÍA LEÓN, Gerardo. Joyas barrocas en los tesoros marianos de Andalucía, en SÁNCHEZ-LAFUENTE GÉMAR, Rafael. El Fulgor de la Plata. Ed. Junta de Andalucía. Consejería de Cultura. Sevilla, 2007. Pp 386

				

				
					75	Del italiano, mandorla: almendra. (Del latín: amýgdala).

				

				
					76	Se considera el creciente lunar un símbolo de Astarté, la diosa de la fertilidad y de la vida. Se han encontrado muchos collares con amuletos de este tipo que portaban principalmente las mujeres, en las excavaciones de las antiguas culturas mediterráneas.

				

				
					77	ALARCÓN ROMÁN, Concepción. El creciente lunar en el Mediterráneo, en HERRADÓN FIGUEROA, M.ª Antonia (Coord.) II Congreso Europeo de Joyería. Vestir las joyas. Modas y modelos. Ed. Secretaría Gral. Técnica. Sub. Gral. de documentación y Publicaciones. Ministerio de Educación, Cultura y Deporte. Madrid, 2015. Pp 44

				

				
					78	Los rostrillos básicamente serán usados por las imágenes letíficas, aunque también se pueden encontrar en algunas dolorosas. En el siglo XVIII era muy habitual que las imágenes de dolor también los llevaran.

				

				
					79	Según una publicación de ese año de Juan de Vera Tassis y Villarroel, secretario y cronista de la Real Esclavitud de Ntra. Sra. de la Almudena. 

				

				
					80	En la segunda acepción de la Real Academia Española de la lengua de la palabra ROSTRILLO, lo define como sigue: “Aljófar de 600 perlas en onza” lo que nos indica que ambos términos (rostrillo y aljófar) estaban muy relacionados, hasta el punto de confundirse.

				

				
					81	PÉREZ MORERA, Jesús. (٢٠17) “La joya antigua en Canarias. Análisis histórico a través de los tesoros marianos. [I].Anuario de Estudios Atlánticos, nº 63: 063-014. http://anuariosatlanticos.casade-colon/index.php/aea/article/view/9920

				

				
					82	La rosa de pecho es una joya de forma redondeada que adquiere su nombre por asemejarse a la flor. Surgirá en el siglo XVIII ante la necesidad de enjoyar el pecho de los vestidos de las señoras, una vez que quedaron atrás las anticuadas modas de las gorgueras y cuellos altos, y los escotes comenzaron a bajar.

				

				
					83	ARBETETA MIRA, Letizia y GARCÍA LEÓN, Gerardo. Joyas barrocas en los tesoros marianos de Andalucía, en SÁNCHEZ-LAFUENTE GÉMAR, Rafael. El Fulgor de la Plata. Ed. Junta de Andalucía. Consejería de Cultura. Sevilla, 2007. Pp 526-528

				

				
					84	SANZ SERRANO, M.ª Jesús. El tesoro de la Virgen de Gracia de Carmona, en CARMONA DOMÍNGUEZ, José María (Coord.) La Virgen de Gracia de Carmona. Ed. Hermandad de la Santísima Virgen de Gracia de Carmona. Carmona, 1990. Pp. 90-92 

				

				
					85	RODRÍGUEZ, José Antonio: «El robo de las joyas de la Virgen de los Reyes: de Sevilla a París» [en línea]. ABC-Pasión en Sevilla: 7 de agosto de 2019. [Consulta: 10 de septiembre de 2019]. Disponible en https://sevilla.abc.es/pasionensevilla/actualidad/noticias/el-robo-de-las-joyas-de-la-virgen-de-los-reyes-de-sevilla-a-paris-1407859035.html

				

				
					86	Concebida sin pecado, Reina de reyes

				

				
					87	Berrueco es como se denomina a las perlas barrocas grandes.

				

				
					88	Muy recomendable encontramos la publicación de la propia casa de joyas titulada: «Ansorena. 150 años de la joyería madrileña», en la que se aportan excepcionales datos acerca de la ejecución de éste y otros muchos trabajos.

				

				
					89	Este nombramiento se produjo bajo el reinado de Isabel II tras la ejecución de la tiara papal que la soberana quiso regalar a Pio IX por la proclamación del Dogma de la Inmaculada Concepción.

				

				
					90	Se sabe que al frente de esta empresa estarían la marquesa de Cubas, la condesa de Gondomar y la marquesa de Aguilafuente, entre otras damas.

				

				
					91	Está documentado que la reina María Cristina entregó un brillante enorme, que en casa de la marquesa de Rafol se recogió otro algo más pequeño, que la marquesa de Almanzor donaría un broche de oro o que la condesa de Orgaz ofrecería unas perlas… 

				

				
					92	Aunque este dato está recogido, nos parece un peso excesivo, pudiéndose tratar de un error tipográfico de la fuente. 

				

				
					93	Es importante reseñar que por aquel entonces en España ya estarían coronadas Ntra. Sra. de la Veruela en Aragón y la Virgen de Montserrat de Barcelona (ambas en 1881), Ntra. Sra. de Lluc de Mallorca (1884), la Virgen de la Merced de Barcelona (1886), Ntra. Sra. de la Candelaria de Tenerife (1889), la Virgen de Begoña de Bilbao (1902), la Virgen de los Reyes de Sevilla y Ntra. Sra. de la Misericordia de Reus (ambas en 1904), así como la Virgen del Pilar de Zaragoza (1905).

				

				
					94	Este mismo joyero y orfebre realizaría en 1908 los cuatro faroles de plata repujada que luce el Señor del Gran Poder de Sevilla, así como la corona de Ntra. Sra. de la Merced, patrona de Jerez de la Frontera. Queda constancia en la revista El Cincuentenario que se editaría en Fregenal, con motivo del 50 aniversario de la coronación de la Virgen de los Remedios recordando a este joyero, que el revestimiento interior de lámina de plata de la patrona jerezana también sería ejecutado por él, con la ayuda de su hijo Rafael y su hermano Francisco, ambos conocedores del oficio.

				

				
					95	PRIETO SÁNCHEZ, Luis y NÚÑEZ DÍAZ, Isabel. Los joyeros marianos en España, en ÁLVAREZ MULERO Juan Francisco y otros (Coord.) Fiestas Patronales en honor de Ntra. Sra. Santa María de los Remedios. Ed. Asociación de Ntra. Sra. Santa María de los Remedios. Fregenal de la Sierra, 2019. Pp. 135-137

				

				
					96	Hermana del rey Alfonso XIII

				

				
					97	Se trataba de una pulsera de diamantes con dos piezas centrales en forma de cisne también recubiertos de brillantes. Esos cisnes están adaptados a cada lado el canasto de la corona de la Virgen, siendo el resto de las piedras repartidas por el halo.

				

				
					98	Hemos de tener en cuenta de que se trata de una imagen dolorosa.

				

				
					99	GARCÍA, David: «La historia devocional de Granada: la corona de la Virgen de las Angustias» [en línea]. Cadena Ser: 25 de enero de 2018. [Consulta: 10 de septiembre de 2019]. Disponible en https://cadenaser.com/emisora/2018/01/25/radio_granada/1516877596_837292.html

				

				
					100	ROMANOV LÓPEZ ALFONSO, Jesús. La Coronación de la Macarena, en DOBADO FERNÁNDEZ, P. Juan (Coord.) Por Sevilla coronada – Miriam. Ed. Carmelitas descalzos de España. Sevilla, 2019. Pp 25-26

				

				
					101	LUQUE TERUEL, Andrés. Juan Manuel Rodríguez Ojeda. Diseños y bordados para la Hermandad de la Macarena 1900-1930. Ed. Jirones de azul. Sevilla, 2011. Pp. 243 

				

				
					102	Alfonso XIII y Victoria Eugenia de Battenberg.

				

				
					103	Las dos propuestas que no se seleccionaron finalmente para la ejecución de la corona recibirían un premio de 200 pts, una cantidad significativa en aquellos tiempos, lo que da una idea de la importancia de la convocatoria.

				

				
					104	MARTÍN, Fernando A. Ficha catalográfica nº 126, en ARBETETA MIRA, Letizia (Coord.) La joyería española de Felipe II a Alfonso XIII. Ed. Nerea, S.A. Madrid, 1998. Pp 168- 169 
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					106	CAÑESTRO DONOSO, Alejandro. Vestir la apariencia: La joya como vehículo hacia la divinidad en la España de la Contrarreforma, en HERRADÓN FIGUEROA, Mª Antonia (Coord.) II Congreso Europeo de Joyería. Vestir las joyas. Modas y modelos. Ed. Secretaría Gral. Técnica. Sub Gral. de documentación y Publicaciones. Ministerio de Educación, Cultura y Deporte. Madrid, 2015. Pp 277
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			Imponente imagen de Ntra. Sra. de los Dolores de Córdoba con resplandor. Foto: Miguel Arroyo.
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			Dolorosa castellana de luto, con remate de puntas de hilo de oro en el manto.
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			Ntra. Sra. del Amor de Sanlúcar de Barrameda, en Cádiz. Afortunadamente en los últimos tiempos se está recuperando el uso de la ráfaga en las imágenes dolorosas para determinados momentos. Foto: Antonio Jaén Sánchez.
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			Magnífico rostrillo calado enriquecido con pedrería de la Virgen de la Fuensanta de Murcia. Foto: Joaquín Bernal Ganga.
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			Singulares resplandores o ráfagas de Ntra. Sra. de los Remedios, patrona de Chiclana de la frontera; en Cádiz. Foto: Óscar Torres y Juan M. Jurado.
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			Virgen de los Reyes de los Sastres, Sevilla. Superposición de rostrillo de joyería sobre otro realizado con encaje. Foto: Antonio Valle.

		


			4. El concepto del exvoto 

			Los grandes joyeros marianos

			«Te adorné con joyas, 

			puse brazaletes en tus muñecas y un collar en tu cuello, 

			[…] puse pendientes en tus orejas 

			y una espléndida corona en tu cabeza. 

			Brillabas así, de oro y de plata, 

			cubierta de lino fino, de seda y bordados».

			Ezequiel, 16. 11-13

			De mí para Ti

			Las historias piadosas de las apariciones marianas en España son muchas y muy variadas, aunque suelen tener un denominador común: son relatos sencillos en los que la Virgen siempre se le aparecerá a una persona humilde, limpia de corazón y de pecado, de la que no se pone en duda su credibilidad, como puedan ser un simple pastor o un niño. Suelen estar precedidas por un sueño o un mensaje misterioso que recibe el elegido y normalmente ocurrirán en parajes apartados en medio de la naturaleza como puedan ser bosques, cuevas o riscos; en un ambiente misterioso y oscuro que se hace luminoso. No suele faltar la música celestial y el olor a rosas. Además, en muchos de estos relatos la Virgen pedirá que se le traslade a algún lugar concreto, y en otros casos que se le deje en el sitio de su aparición para que se le rinda culto allí mismo.

			Estos relatos poco demostrables, dulcificados por la transmisión oral, tuvieron un profundo calado en la población de la época y dieron lugar a la construcción de sencillas ermitas, iglesias o monasterios repartidos por el territorio nacional, para venerar a aquellas primitivas tallas, románicas en su gran mayoría, que son las primeras que recibirían culto tal como lo entendemos hoy. Desde aquel mismo momento las donaciones comenzarían a llegar a estos lugares. Primeramente, para sufragar los costes de las edificaciones y cubrir las necesidades de las personas que estaban alrededor del culto. Más tarde para mejorar y enriquecer el aspecto del templo y de las tallas, lo que las haría más atractivas. Indiscutiblemente estos aspectos contribuirían a la recepción de otras nuevas donaciones. 

			El uso de una joya, sobre todo en esta época, acreditaba de manera material ante los demás una posición social que diferenciaba a su poseedor del resto. Por tanto, la donación a una imagen de culto, a una imagen de la Virgen en este caso, determinaba asimismo un prestigio social. El valor económico que pudiera tener el objeto pasaría a un segundo lugar, en pos del plano conceptual y simbólico que adquiriría la donación, en unos momentos en los que el arte quedará más que nunca al servicio de la religión108.

			Se trataba (y se trata) de un testimonio piadoso de devoción. Al fin y al cabo, los donativos obedecen a la antigua costumbre de obsequiar a las imágenes con objetos valiosos para dar testimonio de un favor alcanzado. Este aspecto es amplio y se haría extensivo tanto a desventuras personales como puedan ser enfermedades, como a calamidades colectivas, como serían sequías o epidemias. Con la particularidad de que si el ofrecimiento es previo a la gracia solicitada se denomina ofrenda y si es posterior, se conoce como exvoto109, constituyendo el acto de cumplimiento de una promesa por el favor recibido.

			Una vez entregada, el deseo del devoto será que la joya le sea prendida a la Imagen y permanezca lo más cerca posible de ella, adquiriendo así un sentido taumatúrgico. De esta forma, la persona que había entregado la joya conseguía de una forma empática situarse cerca de lo divino, al revestirse la Imagen con la pieza que ella misma había portado anteriormente. Incluso era asumido que la alhaja fuera desmontada y fundida para realizar elementos que iban a constituir de manera fija el ornato de las imágenes marianas. Es decir, el fiel históricamente ha aceptado que su joya fuese sacrificada para realizar coronas, cetros, ráfagas. Esto necesariamente conllevaba la pérdida de la alhaja en sí, e irremediablemente la de su valor histórico o artístico, en caso de que los tuviera. La reconversión de joyas de todo tipo para atender a costumbres como puedan ser las coronaciones canónicas supuso una pérdida irreparable para la historia de la joyería española. En la mayoría de los casos las decisiones se tomaban sin atender a ningún criterio de conservación, sino desde la óptica de la piedad y la devoción. Bien es verdad que, en muchos casos, esas joyas reconvertidas dieron lugar a otras nuevas también de excelente calidad, al gusto de las modas imperantes y que en muchos casos han pasado a formar parte de la historia de la platería, aunque las pérdidas han resultado del todo irreparables.

			El estudio de los joyeros marianos en España está apenas iniciado. Las piezas que forman parte de las colecciones más conocidas ya sean públicas o privadas, tan solo representan una pequeña muestra frente al contenido de los tesoros marianos de cofradías o congregaciones religiosas. Estas desconocidas piezas pendientes de estudio y catalogación van a arrojar una valiosísima información, ya que el ambiente de aislamiento en el que se han conservado las va a hacer llegar inalteradas a nuestras manos. Hablamos sobre todo del caso de las joyas conservadas y custodiadas por conventos de clausura o de monasterios. Hay que tener en cuenta que la antigüedad de ciertas donaciones, junto a la documentación que se pueda conservar al respecto, va a garantizar la autenticidad de estos ejemplares. Esto no se va a poder asegurar con muchas de las piezas que forman parte de las colecciones seculares más conocidas, que estarán perennemente bajo sospecha por causa de las falsificaciones y creaciones historicistas realizadas, sobre todo a partir del siglo XIX.

			La especial veneración por la Virgen en España generaría la aparición de infinidad de santuarios que serían foco de muchas donaciones. La feligresía relacionaría el número y calidad de las ofrendas con la capacidad de determinadas imágenes para dar favores, cosa que aún hoy en día perdura. La afiliación de devotos ilustres o pertenecientes a la nobleza sería otro aspecto que ayudaba a la causa, lo que aumentaba irremediablemente el prestigio del santuario.

			A partir del Barroco, sobre todo, la acumulación de bienes suntuarios sería instrumentalizada por las clases privilegiadas para manifestar su estatus. La apariencia era un valor en esta época. La Iglesia no estaría ajena a esta ostentación, algo que aprovechó para mostrar en las celebraciones litúrgicas. Convertir los espacios sagrados y las cosas de devoción en fulgurantes escaparates que mostraban todo tipo de piezas de platería y profusión de joyas, era una herramienta muy efectiva para estimular al culto y la piedad, en la España de la contrarreforma. En muchos casos, tal acumulación de plata no solo fue consecuencia de adquisiciones propias, sino que llegaría a través de las donaciones de aquellos devotos posicionados que de esta manera también apuntalaban su prestigio de cara a la sociedad110. Esto provocaría casi desde el principio que la Iglesia tuviera que acomodar su mensaje evangélico de pobreza con el acaparamiento de este tipo de riquezas, propiciando un debate convulso que ha llegado a nuestros días y que sigue estando de actualidad.

			Las joyas, debido a su propia naturaleza, han sido mal tratadas por la historia. Su pequeño tamaño, el alto valor material, su vulnerabilidad frente al robo o la facilidad para enajenarlas en caso de necesidad son aspectos que llevarían a muchas de ellas a su desaparición. Recordemos que la joyería nunca se consideró un arte como tal. Las joyas fueron algo secundario que para algunos venían a representar la ostentación, la riqueza y el poder. Esto ocurriría incluso dentro de la propia Iglesia. Todos estos aspectos, en momentos concretos de la historia jugarían un papel determinante que afectaría a la joyería en España. Pasado el tiempo y ante ciertas malas interpretaciones del último Concilio, en el seno de la Iglesia parece que surgió un sentimiento de culpabilidad que desembocaría en el deseo de deshacerse de las joyas, o cuando menos de ocultarlas para alejarlas de la vista de los fieles. Sería el momento en que, de forma casi generalizada, se despojarían a muchas de las imágenes marianas de sus revestidos de ricas telas y por supuesto se eliminaría su enjoyamiento. Sin embargo, es curioso resaltar que en general, el número de donaciones de joyas a la Virgen no disminuiría en este periodo.

			Existe un interés grande para que este tipo de manifestaciones piadosas que son los joyeros marianos, sean mostrados. El estudio y la catalogación de los que se encuentran inéditos indiscutiblemente va a aportar datos de todo tipo, no solo desde un punto de vista histórico o artístico. Se podrán analizar aspectos antropológicos y devocionales que puedan desconocerse sobre piezas que en su mayoría no se han alterado desde su concepción. El celo y la desconfianza que sus custodios muestran hacia cualquiera que intente un acercamiento para su análisis, ha imposibilitado hasta ahora su conocimiento. Esta actitud —que la encontramos de lo más humana y loable—, realmente fomenta que las piezas puedan verse desprotegidas frente a robos y posibles manipulaciones o transformaciones poco ortodoxas. El estudio y la catalogación, como decíamos, unidos a la publicidad de los trabajos resultantes, creemos que será la única manera de proteger este patrimonio111.

			El joyero de Ntra. Sra. de Gracia de Carmona

			Quizá unos de los más importantes y mejor conservados joyeros marianos que existan en el territorio español sea el que posee Nuestra Señora de Gracia de Carmona, localidad cercana a Sevilla, que ya sería estudiado por Sanz Serrano en 1990. 

			Los datos más antiguos de los que se disponen datan de 1822, año en el que se haría una tasación de las joyas. Todos los documentos anteriores se perderían con la desamortización, junto con el archivo y el propio convento jerónimo donde residía la Imagen. En 1835 el joyero completo sería vendido en subasta pública, que fue adquirido por los Marqueses de las Torres de la Pressa112. Aunque el uso de las joyas a partir de entonces sería reservado para la Virgen de manera exclusiva, sus propietarios eran los encargados de la custodia. No sería hasta 1986 cuando los marqueses en aquel momento113 cedieran la posesión de las joyas a la Hermandad. 

			El tesoro consta de más de cien piezas en total, de las que no todas van a ser joyas propiamente dichas. Elementos como una serie de valiosas monedas visigodas de oro procedentes de una donación, o los atributos propios de realeza, como rostrillos, ráfagas, cetros, coronas o lunas, no los vamos a comentar. Tan solo nos centraremos en analizar ciertas piezas que nos parecen de relevancia de entre todas las alhajas de la Virgen. En una clasificación muy general, diremos que existirán dos tipos de joyas en este tesoro: las de carácter devocional, muchas de ellas realizadas exprofeso para la Imagen y un segundo tipo que clasificaremos como joyas civiles, que agruparía a todas las demás, aglutinando las alhajas propias de acicalamiento personal de sus donantes o aquellas distinciones civiles o militares que la Virgen posee.

			Nos va a llamar tremendamente la atención la gran cadena de oro que va a tener la Imagen colocada durante todo el año en su saya. Está formada por una sucesión de sesenta eslabones con un perfil cilíndrico lobulado, compuestos a su vez cada uno de ellos por unos carretes de filigrana de hilo de oro soldados entre sí. 

			La filigrana es una técnica muy desarrollada en España desde la antigüedad. Prueba de ello es el collar nazarí de oro encontrado en Mondújar (Granada) que se encuentra expuesto en el Museo Arqueológico Nacional desde 1869 y que se data alrededor del siglo XIV. En nuestro país es relativamente complicado fechar piezas de filigrana, ya que desde el siglo XVI en adelante sería muy usual el empleo de esta técnica para la ejecución de las joyas de carácter popular. Serán muy frecuentes en las provincias de Cáceres, Zamora, Salamanca, León, Segovia y las zonas limítrofes de Portugal. Además, piezas de este tipo se distribuirían desde estos centros productores a otros lugares, como pueda ser la comarca onubense del Andévalo, donde aún hoy se siguen usando joyas de filigrana114 de plata para sus trajes tradicionales, sobre todo en El Cerro del Andévalo y en Puebla de Guzmán115.

			En el pueblo salmantino de La Alberca116, en su traje de vistas, entre la ingente cantidad de joyas de plata que posee, destaca un enorme collar denominado vuelta grande, compuesto por bollagras117 y carretes de labor de filigrana de una hechura muy primitiva118. Estos carretes recuerdan en su estructura, salvando ciertas distancias, a los eslabones de la cadena de la Virgen de Gracia de Carmona. 

			La España del Barroco amaría el lujo desaforado. Las cadenas o bandas fueron muy usuales en la indumentaria masculina, moda que adoptaron con entusiasmo los hombres de la época de Felipe III. En este momento es cuando ya el imperio comenzaba su declive, aunque la riqueza de los poderosos continuaba siendo inmensa. Las mujeres no tardarían en adoptar esta moda también. Las bandas estaban compuestas por piezas seriadas, a veces en alternancia de modelos con distinto tamaño119, y muchas otras complementadas con botonaduras a juego. Tuvieron un origen militar y podían constar de una o de varias cadenas, en los modelos más ricos. Existen retratos de Velázquez, del rey Felipe IV y del Conde Duque de Olivares, donde portan sendas cadenas de eslabones de oro similares a la que nos ocupa.

			Aunque había variados talleres productores de este tipo de adorno en la península, gran parte de estas prendas llegarían a España debido al tráfico marítimo con Oriente. Las gruesas cadenas de filigrana estuvieron muy de moda y se han encontrado algunos ejemplos en pecios españoles hundidos, como pueda ser el Nuestra Señora de las Maravillas. Parece ser que Hernández Perera ya viera similitudes con las cadenas encontradas en los pecios hundidos del Galeón de Manila120, con lo que se da por sentado que este tipo de piezas provengan de obradores chinos. Se sabe que en Filipinas existían muchos talleres de joyería regentados por oribes originarios de China. 

			A veces, los navegantes españoles compraban con gran esfuerzo estas cadenas en Oriente, para su uso personal y poder lucirlas a su vuelta. Esto era un símbolo de cierta riqueza que no todo el mundo podía permitirse. Sin embargo, no solo lo hacían con este ánimo, sino también como inversión. Se sabe que muchos de estos marinos, en ciertos momentos de necesidad y dado que las cadenas eran muy pesadas, usaban algunos eslabones como moneda de cambio para poder subsistir. 

			Está documentado que la cadena de la Virgen de Gracia de Carmona fue donada por el capitán Gregorio Morera en 1659. Resulta más que probable que, dada su hechura, la fecha de la donación y la profesión del donante, la pieza pueda provenir de Oriente. Lo más factible es que sea de Filipinas, que era colonia española en aquel momento y donde se trabajaba con maestría este tipo de labor.   

			Otra cadena de oro de similares características, que nos llama la atención sobre todo por su longitud de ciento ochenta cm, es la que atesora el ajuar de San Fermín en la iglesia de San Lorenzo de Pamplona, fechada casi un siglo después, en 1757. 

			Con el tiempo estas bandas metálicas cruzadas121 se fueron sustituyendo por cintas, normalmente de pasamanería de hilo de oro o de rica seda oriental, siendo los antecedentes de las bandas de las órdenes reales, militares o civiles.

			Otra de las piezas que nos va a llamar enormemente la atención de este espectacular joyero será el que se denomina en el catálogo122 como «gran broche de pecho de oro, esmeraldas y esmaltes policromos». Se trata de una pieza de gran complejidad técnica compuesta por varias joyas unidas, cuyo cuerpo principal es un peto dieciochesco. Desde el último cuarto del siglo XVII en la moda femenina se produce la aparición de una serie de piezas de perfil triangular o acorazonado que pueden incorporar coronas, flores, flores en tembladera, colgantes con forma de perilla y numerosas piedras. Durante el siglo posterior, estos petos alcanzarían unas dimensiones y formas de gran riqueza123.En los ejemplares más primitivos encontraremos los anversos ricamente grabados o terminados con coloridos esmaltes a la porcelana124.

			El peto va a ser una joya grande, rica, con abundancia de pedrería y metal precioso, usada por las mujeres desde el siglo XVII hasta finales del siglo XVIII, que será resucitado por el movimiento historicista del XIX, como veremos.

			El origen de la palabra lo encontramos en el término pectus, del latín: pecho, aunque también lo podemos denominar en castellano, alamar o brocamantón. La pieza va a estar vinculada a la indumentaria femenina, pues va a desempeñar la función de adorno y resalte del escote y pecho del vestido. Esta joya se va a ajustar a aquella forma triangular de los vestidos en la pechera y además dará la sensación de sujeción del jubón con este rico armazón metálico. Es normal encontrarlos representados en los retratos de la época, como algunos de la reina Isabel de Farnesio125, en los que se presenta con varios ejemplares en disminución hasta el talle, con un diseño de lazadas que remiten a la red de cintas entrecruzadas que se usaban para sujetar el jubón.

			La evolución de esta alhaja sería en vertical, descendiendo por el pecho hasta llegar al bajo vientre, en los llamados devant de corsage, o stomacher. Estas piezas, que servían para adornar esa zona, realmente se pondrían muy de moda de nuevo en el siglo XIX, momento en el que alcanzaron su máxima plenitud.

			El caso del peto de la Virgen de Gracia sería del tipo denominado de media luna, por adoptar dicha forma. Se trata de una alhaja compuesta que comprende un peto central trebolado, con roleos y flores esmaltadas, con tembladeras de flores, al que parece que se le hayan colgado los restos de un airón126 o ramo con mariposa para alargar su vértice. Además, lleva una serie de añadidos compuestos por sortijas, pasadores de lazo, un joyel pequeño de flor central sobrepuesto y restos de piezas esmaltadas y flores en tembladera. Para conseguir cierta uniformidad, una vez hecha la composición fue aderezado con aljófar en todo su conjunto, resultando una joya rica, aunque ciertamente caótica. 

			Ejemplares similares de petos de media luna encontraremos también en el tesoro de Nuestra Señora del Sagrario de la Catedral de Pamplona, otro de los ajuares marianos importantes en España. Los cuatro de los que dispone el tesoro están ejecutados en oro y diamantes talla rosa por Juan José de la Cruz en la primera mitad del siglo XVIII, teniendo todos los petos el mismo esquema compositivo. Se trata de piezas con un perfil triangular invertido, articulado en torno a un botón central enmarcado por hojarasca, follajes y roleos vegetales en forma de «ces» y «eses» superpuestas, caladas y recortadas, con copete en su parte superior y almendras a modo de colgantes, en la inferior. Estos cuatro ejemplares serían realizados exprofeso para la Imagen127. 

			Otros dos ejemplares muy ricos y parecidos entre sí son el alamar que veremos en la Virgen de Consolación de Utrera en las grandes ocasiones y el que se expone actualmente en el Victoria & Albert museum128 de Londres, que es originario del joyero de la Virgen del Pilar de Zaragoza. En ambos casos se trata de dos importantes piezas de oro y esmeraldas que responden al esquema descrito anteriormente. 

			El de Nuestra Señora de Consolación es un ejemplar más primitivo. Tiene un botón central que aloja una importante esmeralda rectangular, además de infinidad de ellas repartidas por la pieza. Dispone de varios pinjantes también de esmeraldas en su parte inferior, sobre los que destaca una almendra de mayor tamaño en el eje. Posee una pieza a modo de copete no demasiado prominente, con una esmeralda trapezoidal. Tiene un enorme parecido al que se representa en el Libro de Joyas del Real Monasterio de Nuestra Señora Santa María de Guadalupe, en el folio número 43 vuelto, y que donara el Duque de Habrantes en 1744129. Es habitual que Nuestra Señora de Consolación de Utrera lo luzca prendido en el pecho, ya que se trata de una de las piezas más importantes y vistosas de su ajuar.

			El peto de Londres, siendo muy parecido al anterior, tiene un dibujo algo más estilizado y además incorpora unos sobrepuestos esmaltados con forma de flor que el de Utrera no posee. Incluso parece que también tuvo mariposas esmaltadas, de las que solo se conserva una. Se parece bastante al representado en el Joyel de Guadalupe en el folio 44 vuelto y que ya Priscila Muller publicara en 1972. Para la colocación de esta pieza sobre la vestimenta, se disponían unas lengüetas verticales posteriores que servían para fijar la pieza al escote de la señora, algo que ambas alhajas conservan.

			El tesoro de la Virgen del Pilar

			El joyero de Ntra. Sra. del Pilar recibió alhajas y ofrendas desde finales de la Edad Media. La tradición hace referencia a la venida de la Virgen María hasta Zaragoza, existiendo referencias a su culto al menos desde 1146.

			Desde un primer momento, como ocurriría en otros lugares, los devotos donarían sus bienes más preciados para agradecer su intercesión por haberles concedido un favor o una sanación, o para ganarse su sepultura en el suelo sagrado del templo pilarista, siendo acumuladas estas riquezas a los pies de la Imagen. Hasta el siglo XIX sería una de las colecciones de joyería más importantes del país, sin duda alguna. Este joyero recibiría importantes donaciones a lo largo de su historia, tanto de personalidades relevantes e instituciones, como de humildes devotos de distintos lugares. El número de joyas históricas españolas renacentistas y barrocas que acumuló el tesoro fue importantísimo, con un alto valor tanto material como artístico. Sin embargo, el joyero no conserva la mayoría de las piezas de las que disponía, dado que diversos incidentes, como el saqueo francés, mermarían este preciado tesoro130. Entre las alhajas perdidas entonces se encuentran la gran corona donada por el arzobispo Juan Suárez de Buruaga en el siglo XVIII o el importante pectoral de la reina María Bárbara de Portugal, entre muchísimas otras joyas que se perdieron y de las que nunca más se supo. Esta información se tiene atendiendo al inventario más antiguo que se conserva, del año 1783. 

			El otro motivo por el que este tesoro se vería seriamente mermado fueron las continuas subastas que se han celebrado desde 1870 para sufragar los gastos de construcción o reparación del templo. La más importante se llevaría a cabo ese mismo año y sería un duro revés para el patrimonio del Pilar. Se prepararon nada menos que quinientos veintitrés lotes de joyas, de los que noventa de ellos fueron calificados como lotes artísticos por el propio catálogo que se editó para la ocasión. Con el capital obtenido se pudieron terminar de recrecer las torres del Santo Templo Metropolitano131, que aún estaba sin concluir por aquel entonces. Sin duda, la necesidad de efectivo debió ser grande, dado que se subastaron incluso piezas humildes de la piedad popular, como una colección de pies, corazones, manos, ojos, cabezas y bustos de chapa de plata de escaso valor material.

			Una ingente cantidad de piezas antiguas como relicarios, medallas o joyeles de gran valor fueron vendidos al mejor postor, lo que hizo que se repartiera este tesoro por todo el país y también por Europa, ya que muchos de los compradores fueron extranjeros. Se sabe que, poco después del fatal acontecimiento, en París serían subastadas de nuevo muchas de las piezas más importantes, que fueron adquiridas esta vez por el Museo de South Kensington, hoy denominado Victoria & Albert museum, donde felizmente se encuentran expuestas. Cuando estas joyas llegaron a Londres causaron una gran admiración entre los ingleses. La sociedad imperialista británica del momento tan solo tenía ojos para mirarse a sí misma en unos tiempos en los que los británicos eran dueños de gran parte del mundo. Ante la magnificencia de tales joyas españolas, las señoras de la alta sociedad se vieron cautivadas por su belleza. No podían imaginar que fuera de los dominios británicos se pudieran crear con tal maestría este tipo de alhajas. Ante aquel exotismo y frente a unas tendencias historicistas que ya empezaban a fraguar, no tardarían en encargar a los joyeros de moda de la capital reproducciones de aquellas alhajas españolas, sobre todo de las renacentistas, que serían las que más les impactaron.

			Reinhold Vasters de Aquisgrán (Alemania) o Alfred André de París, serían dos afamados restauradores e imitadores de joyas españolas de estilo renacentista hechas en el siglo XIX132. Muchas de las recreaciones o réplicas de estos maestros artesanos se catalogarían años más tarde erróneamente en colecciones, tanto privadas como estatales, como joyas auténticas del Renacimiento español, dada la calidad de tales piezas133. Sobre todo, su producción se centraría en unas joyas que fueron muy del gusto de los siglos XVI y XVII, los pinjantes o brincos134de los que han llegado hasta nosotros muchos ejemplares, precisamente por este motivo. Mucho fue el interés que suscitaron en toda Europa las artes decorativas españolas en esta época y la fama que debieron alcanzar estos dos artistas a nivel internacional. Prueba de ello es que André sería llamado por el rey Alfonso XII a España, quien en 1885 le confió la restauración del cofre-relicario conservado en el Real Monasterio de El Escorial, datado a finales del siglo XVI, trabajo que ejecutó con verdadera maestría.

			Inexplicablemente, en el siglo XX habría tres nuevas subastas que afectaron al joyero del Pilar. La primera de ellas sería en 1979 y causaría gran expectación. Las dos siguientes fueron los años sucesivos. Bien es verdad que esta ocasión se enajenarían joyas sin ninguna importancia artística o histórica, y que con el dinero recaudado se acometieron obras necesarias en las cubiertas del templo. Sin embargo, creemos que este tipo de acciones desvirtúan por completo y anulan el concepto de exvoto tal como se ha configurado a lo largo de la historia. 

			Existe una anécdota que refrendaría lo anterior. Parece que aquellos donantes de los que se tenían datos se les informó de que las piezas que habían ofrecido a la Virgen iban a subastarse para poder acometer las obras descritas. Se dio el caso de una familia que pujó por la alhaja que en su día había entregado. Una vez que la joya pasó a ser de nuevo de su propiedad, se donó otra vez para que siguiera formando parte del ajuar de la Virgen del Pilar135.

			Con todo, el tesoro del Pilar continúa siendo hoy en día uno de los más importantes del país. Además de haber seguido recibiendo donaciones desde las mencionadas subastas, aún conserva las piezas históricas más importantes que sobrevivieron a la invasión francesa y a todas las vicisitudes por las que ha pasado a lo largo de su existencia. Destacan de entre todas ellas las coronas de la Virgen y el Niño, así como una cantidad ingente de valiosos objetos de culto de hechura anterior a las subastas.  

			El joyel136 de Santa María de Guadalupe

			Por desgracia para todos, el antiguo joyero de Ntra. Sra. de Guadalupe se encuentra desaparecido. Tan solo se conservan algunas de las piezas históricas del que debió ser uno de los más ricos e importantes joyeles de cuantos hayan podido existir en España hasta el siglo XIX, si atendemos a la importancia que tuvo el monasterio desde la Edad Media. Guadalupe sería uno de los centros religiosos más ricos e importantes del reino de Castilla y esto hacía que los reyes acudieran, no solo para sus retiros de oración, sino también para pedir préstamos monetarios con los que poder afrontar el coste de las campañas militares. Este aspecto haría enriquecer al monasterio ya que las transacciones de este tipo eran muy frecuentes, aunque a veces los pagos de devolución eran en forma de regalos como coronas o joyas de oro para las imágenes de María y su Hijo. Los Reyes Católicos favorecieron el lugar de diferentes maneras, como creando una hospedería para sus dilatadas estancias, en las que iban acompañados de su corte. Además, se instauraría el sitio de Guadalupe como una de las cuatro beneficiadas de las mandas testamentarias a las que estaban obligados todos aquellos que dispusieran a su muerte de cierto capital137. Esto supuso para el monasterio una entrada diaria de dinero y de propiedades de todo tipo, que provenían de las herencias que se daban tanto en España como en las provincias ultramar, tras el descubrimiento de América. 

			En el tiempo de mayor esplendor las ofrendas no cesarían de llegar, lo que convertiría al lugar en uno de los monasterios más poderosos del momento. La devoción a la Virgen de Guadalupe ya habría rebasado las fronteras de nuestro territorio por aquel entonces, llegando a Nueva España y a los territorios asiáticos de ultramar138. Se extendió por toda Hispanoamérica desde el siglo XVI, tras la aparición de la Virgen al indio Juan Diego en el monte de Tepeyec, convirtiéndose en patrona de México, de toda América y también de Filipinas. En el monasterio se recibirían infinidad de ofrendas y obsequios de valor, muchas veces provenientes de personalidades relevantes, como Cristóbal Colón. Fueron frecuentes las donaciones de indianos extremeños que agradecían a su patrona su personal prosperidad en las Indias, y también de virreyes y otros personajes, en forma de ricos presentes como piedras preciosas, oro y plata o joyas procedentes de aquellos lugares. Además, eran incontables los devotos que peregrinaban hasta el santuario para solicitar favores a la Virgen y ofrecer sus más preciadas posesiones, por humildes que fueran.  

			La ubicación del monasterio por su proximidad con Portugal fue otro aspecto que jugaría a su favor, ya que hizo que el lugar actuara como punto de encuentro entre ambos países y fuera protagonista de numerosos encuentros entre ambas partes. Esto influyó para que la nobleza lusa se acercase al monasterio. Se sabe que la duquesa de Aveiro, María Guadalupe Lancaster, fue una de sus grandes benefactoras, quedando constancia de los muchos presentes que realizó. Como ejemplo de ello destacaremos un rico cetro de oro, plata, esmaltes, pedrería y perlas que desgraciadamente no se conserva139. 

			Sin embargo, la historia de Guadalupe también estuvo llena de vicisitudes, que mermarían en un grado máximo su patrimonio. En 1779 y en 1793 hubo dos entregas forzosas de plata al estado con el objeto de acuñar moneda para financiar la guerra con Inglaterra, en la que se reunieron cuarenta y tres arrobas de plata que resultaron de la fundición de gran parte de las joyas. El trabajo se llevó a cabo en el Real Monasterio, que disponía de taller propio de platería140. El asunto fue causa de una crisis interna entre los frailes que se oponían a estas entregas y los que entendían que debían acatar las órdenes. Parece que, en la primera década del siglo XIX, el tesoro ya se hallaba casi desaparecido por la cantidad de robos y atropellos a los que se vio sometido. Muchas de estas requisas serían en nombre del propio rey, José Bonaparte, lo que no significa que este fuera quien las ordenase realmente141. Sería a partir de la llegada de los liberales cuando el monasterio comenzaría una decadencia fruto del padecimiento de infinidad de robos e incautaciones de gran parte de su patrimonio, durante las guerras y desamortizaciones en el desgraciado siglo XIX142. 

			Un vestigio gráfico inigualable que nos da idea de la importancia que tuvo el tesoro de la Virgen va a ser un singular libro de dibujos y descripciones al que ya hemos hecho referencia y que se conserva en los fondos documentales del convento: El Libro de joyas del Real Monasterio de Nuestra Señora Santa María de Guadalupe. Aunque no hay constancia cierta, se atribuye a fray Cosme de Barcelona143. Se trata de una verdadera joya bibliográfica que contiene detallados grabados y dibujos a la acuarela de las alhajas más representativas y ricas que poseía el ajuar de la Virgen antes de los penosos episodios que la historia le tendría reservados. Cada pieza dispone de una cartela explicativa detallada del estado en que se encontraba la alhaja en el momento de inventariarla, así como de los datos que se disponían de cada una, como pueda ser la procedencia o sus donantes. Antes de su ingreso en el monasterio en 1761, Joan Mariano Ferriol, que era su nombre, ejercía el oficio de bordador en Barcelona, su ciudad natal. Una vez dentro, conviviría algunos años con uno de sus hermanos Fray Antonio de Barcelona, que fue monje sacerdote. Parece que ante su demostrada destreza para el dibujo sería elegido para realizar el inventario gráfico de las joyas por la necesidad que se planteaba «de mejorar el método de identificación de estas» y «por la clara demostración de ver el joyel limpio y exento de la confusión y laberinto en que permanecía con la multitud de joyas y alhajas tan varias y de objetos tan distantes y extraños…»144

			Debido a su oficio y su procedencia, es posible que fray Cosme pudiera conocer los dibujos de los Libros de Pasantías conservados en el Archivo Histórico de Barcelona. Las ilustraciones de estos exámenes de maestría para plateros se parecen a las de las joyas de Guadalupe. Los dibujos del fraile son claros y explícitos, al igual que aquellos. Las joyas se ven de manera frontal y están representadas posiblemente a escala natural, de la misma manera que ocurre con los grabados barceloneses y también con los bocetos preparatorios para los bordados, con los que el fraile estaba tan familiarizado. Parece que cuando en el monasterio se decide realizar el catálogo, muchas de las joyas ya se habían perdido o transformado, quedando las más importantes reducidas aproximadamente a la mitad, que van a ser las representadas. No se sabe cómo serían las cuarenta joyas seleccionadas para fundir la plata y realizar un nuevo tabernáculo, siendo su pedrería desengastada para aderezar el viril de la nueva custodia. Ya se habían desmontado también otras muchas alhajas para enriquecer prendas de uso propio de la Imagen, como el denominado manto rico de la Virgen o de la Comunidad o para componer alguno de sus cetros. Todas estas joyas ya no existían cuando fray Cosme comienza el inventario, lo que nos da una idea de la grandiosidad del joyero.

			Numerosas fueron las donaciones realizadas de joyas tanto de producción española como portuguesa o americana. Incluso de piezas ajenas a los modelos occidentales, con posible procedencia india o turca, a juzgar por su estilo y la comparación con la producción de estos lugares en el tiempo en que se realizaron las ofrendas. Muchas de ellas están registradas en el Libro de las capellanías, lámparas y bienhechores a nombre de personalidades como Gonzalo Fernández de Córdoba, el Gran Capitán, que ofreció un manto de plata de martillo engastado de piedras, para Nuestra Señora. También el rey Felipe II, que regaló un lote de perlas grandes y diamantes para el manto rico. Existe un registro del almirante Cristóbal Colón, que ofreció una serie de joyas de las que no se conserva descripción alguna y unas lámparas de plata, cuando bautizó a sus criados en el monasterio. Llamativa es la ofrenda del extremeño Hernán Cortés145, conquistador de México. Parece que en 1528 el personaje ofrecería un rico alacrán de oro y valiosas esmeraldas de hechura indiana, como acción de gracias a Santa María de Guadalupe por el milagro acaecido, según el cual salvaría la vida por mediación de la Virgen tras la mortal picadura de este animal en tierras americanas. En el Códice del Joyel existe un dibujo que representa un pinjante146 con forma de dragón alado, que por desgracia no se conserva y que la tradición oral atribuye a la joya del conquistador. Ese hecho queda incluso reflejado por fray Cosme en la cartela que lo acompaña. Sin embargo, Arbeteta147 demostraría, no sin polémica, que se trata de una atribución inadecuada ya que la joya representada en el folio nº 27 del Libro de Joyas de Guadalupe es de hechura y estilo posteriores a la fecha de la donación y que, a lo sumo, se pueda tratar de una modificación de la pieza original, cosa que ella estima poco probable. La anotación de fray Cosme se pueda deber a que haya querido recoger una tradición oral que erróneamente atribuía esta pieza a la donación del conquistador.

			La transformación de joyas en los tesoros marianos es una costumbre que ha continuado hasta bien entrado el siglo XX. Se sabe que, para la ejecución del más reciente rostrillo de la Virgen de Guadalupe, realizado por los joyeros madrileños Salazar en 1968, se utilizaron joyas procedentes de su tesoro. Lo mismo ocurrió para la ejecución de la presea de su Coronación en 1928. El joyero Félix Granda sería el encargado de realizar la corona que tiene un peso aproximado de seis kg148 y algo más de treinta y cuatro mil piedras finas, donde las crónicas de la época recogen que fue ejecutada por suscripción popular y con joyas de procedencia diversa, con lo que no se descarta que se usasen también alhajas de joyero de la Virgen. El 12 de octubre de ese año se coronaría canónicamente la imagen de Nuestra Señora Santa María de Guadalupe como Reina de la Hispanidad o de las Españas, es decir, del conjunto de pueblos hispánicos del mundo en Europa, América, Filipinas y territorios afrohispanos, unidos por vínculos de raza, lengua, religión y cultura.

			Para ello se diseñó un magnífico conjunto de corona y pechera con un estilo ecléctico con guiños modernistas y reminiscencias historicistas de inspiración íbera. La corona es de tipo imperial y está formada por un aro o bandeau ancho y recto con una laboriosa labor sobrepuesta de brillantes. De él parte un canasto alto con un complejo dibujo de hojarasca calada y gran juego de volúmenes, con ocho imperiales igualmente cuajados de pedrería y perlas. Éstos, con un bonito dibujo, convergen en un orbe sobre el que se sitúa la representación del Espíritu Santo en forma de paloma con las alas abiertas, que conecta con el halo de la corona. El resplandor está formado por una banda central de igual anchura que el aro de la base, con motivos geométricos esmaltados florales y de lacería, de inspiración medieval y grandes flores crucíferas de engastería de brillantes y perlas, con doble crestería. Una interior más discreta y recta, de roleos y hojas, y otra exterior más espectacular y alta, alternando quince salientes de estilizado trazo, de diamantes y rubíes. En el centro se puede leer la inscripción: «SANTA MARÍA DE GUADALUPE — GRATIA PLENA — MATER DEI — HISPANIARUM REGINA — ORA PRO NOBIS PECCATORIBUS». La inspiración íbera se hace evidente sobre todo en las arracadas, con grandes centros lobulados engastados y entorchados de perlas, que parten de la base de la propia corona y que no siempre podemos disfrutar, ya que no es usual que le sean colocadas. La pechera es exenta, del mismo estilo que el resto del conjunto, con una gran esmeralda central y otras espectaculares piedras pinjantes. Se trata de uno de los aderezos marianos de joyería moderna más ricos y espectaculares de cuantos existen en nuestro país, que se concibió para ser utilizado en conjunto. La reciente costumbre de usar solamente la corona hace que resulte del todo incompleto, perdiendo además su singularidad, una de sus principales características. 

			De sumo interés sería estudiar la repercusión de los modelos que Talleres Granda crearan en la primera treintena del siglo XX, en la producción posterior española de coronas y diademas. Nos referimos sobre todo a la presea de Ntra. Sra. de Covadonga, ejecutada para su coronación canónica de 1918, a la imponente aureola que los padres carmelitas de Ávila encargaran para su santa Teresa en 1924, o a la corona de la Virgen de la Montaña, patrona de Cáceres, entre otras. Esta Imagen sería coronada en el mismo año de 1924, con una pieza también dotada de arracadas, al igual que la de Nuestra Señora de Guadalupe. Este análisis, lamentablemente tendremos que dejarlo para una mejor ocasión.

			Con el ejemplo del joyel de Guadalupe se nos hace evidente la importancia de la catalogación como fuente para el análisis y el conocimiento, sobre todo en los joyeros marianos, que como ya apuntábamos no siempre son de fácil acceso y están envueltos por un halo de cierto misterio. Los dibujos de fray Cosme de Barcelona, han sido de vital importancia para complementar la información que cada una de las alhajas aportaba como pieza artística e histórica por sí misma y también para hacer comprender de alguna manera el fenómeno del exvoto en el contexto histórico del monasterio, preservándose además la memoria de las donaciones. La aportación de los datos del catálogo guadalupense, aun lamentando que la mayoría de las joyas no hayan llegado a nuestros días, acrecienta más si cabe la enorme riqueza histórica y patrimonial que esta congregación atesora entre sus muros. La reciente publicación de una edición facsimilar del Códice por parte de la comunidad franciscana149, da total sentido al propio documento como garante de la transmisión del saber, y refuerza nuestra teoría sobre el beneficio que va a aportar la publicidad para salvaguardar este importante patrimonio, dado que el conocimiento es la mejor defensa contra el expolio.  

			

			
				
					108	CAÑESTRO DONOSO, Alejandro. Vestir la apariencia: La joya como vehículo hacia la divinidad en la España de la Contrarreforma, en HERRADÓN FIGUEROA, Mª Antonia (Coord.) II Congreso Europeo de Joyería. Vestir las joyas. Modas y modelos. Ed. Secretaría Gral. Técnica. Sub Gral. de documentación y Publicaciones. Ministerio de Educación, Cultura y Deporte. Madrid, 2015. Pp 271

				

				
					109	Con el término exvoto nos referiremos a aquellas donaciones que tengan como contraprestación a la gracia concedida alhajas de uso personal, ya sean preexistentes o ejecutadas exprofeso, para ser ofrecidas a la imagen de culto. No queremos que el término se confunda con aquellas figuras o siluetas de plata y latón ofrecidas a las imágenes, con forma de ojos, brazos, piernas… Estas pequeñas piezas figurativas, también denominadas exvotos, que se entregaban como muestra de agradecimiento y devoción tras determinadas sanaciones, no serán objetivo de este estudio. 

				

				
					110	SÁNCHEZ-LAFUENTE GÉMAR, Rafael. El fulgor de la plata, en SÁNCHEZ-LAFUENTE GÉMAR, Rafael (Coord). El Fulgor de la Plata. Ed. Junta de Andalucía. Consejería de Cultura. Sevilla, 2007. Pp 22

				

				
					111	ARBETETA MIRA, Letizia. El alhajamiento de las imágenes marianas españolas: los joyeros de Guadalupe de Cáceres y el Pilar de Zaragoza. En TORNÉ MARTÍN, Pedro (Coord). Revista de dialectología y tradiciones populares. Vol. nº 2. Ed. Consejo Superior de Investigaciones Científicas. Madrid, 1996. Pp 98-99

				

				
					112	Los marqueses entonces eran Miguel Lasso de la Vega y Madariaga y Carmen Quintanilla Melgarejo, que era natural de Carmona.

				

				
					113	Miguel Lasso de la Vega y Marañón y Dolores Porres Osborne.

				

				
					114	La joya de filigrana en general va a ser una alhaja de menor coste, cercana a lo arcaizante en su diseño, obra de relicarieros y filigraneros que en la mayoría de los casos ejercían su oficio de manera itinerante, siguiendo las rutas de los mercados ambulantes y pueblos en fiestas. 

				

				
					115	Lo natural es pensar que la Vía de la Plata (Iter ad Astúrica Augusta) sirviera como camino natural para la llegada de estas piezas procedentes de Castilla y Portugal, a estas poblaciones de Huelva. Muy singular es la indumentaria y el enjoyamiento de los ricos trajes que se usan en estas dos poblaciones en sus antiguas romerías; Romería de San Benito, para el caso del Cerro del Andévalo, y Romería de la Virgen de la Peña, en Puebla de Guzmán. 

				

				
					116	El pueblo salmantino de La Alberca, en la comarca de la Sierra de Francia, en su Traje de Vistas posee un extenso repertorio de todo tipo de joyas de carácter devocional en su mayoría, muy estudiadas en España. Se trata de un traje de gala, de fiesta, que se ha usado también como traje de novia. Infinidad de relicarios, medallas, crucifijos, dijes o amuletos de toda clase penden de enormes collares de coral y de plata colgados del cuello de la mujer albercana. Hoy en día en este pueblo es costumbre festejar el 15 de agosto, el día de la Asunción de la Virgen, vistiendo dichos trajes, en un verdadero festival para los sentidos que puede corroborar el que haya tenido la oportunidad de presenciarlo. 

				

				
					117	Bollagras o grandes bolas de plata con adornos de hilo entorchado haciendo dibujos de círculos concéntricos.

				

				
					118	PIÑEL SÁNCHEZ, Carlos. La belleza que protege. Joyería popular en el Occidente de Castilla y León. Ed. Obra Cultural Caja España-Zamora. Zamora, 1998. Pp. 58

				

				
					119	Hemos de recordar las piezas y entrepiezas (o pasos y pasillos) del siglo anterior que formaban los collares, las cinturas o las manillas. Ahora se utilizarán estas piezas ensartadas unas con otras, para formar una banda para colocarse cruzada al pecho. 

				

				
					120	También llamado el Galeón de Acapulco o la Nao de China. Así es como se conocían genéricamente a los barcos que hacían la ruta comercial entre Manila y Acapulco desde el último tercio del siglo XVI hasta los primeros años del siglo XIX. Esta conexión regular tan duradera entre dos territorios lejanos pero pertenecientes al mismo imperio, no solo propiciaría un fructífero intercambio comercial, sino también cultural y espiritual entre ellos y con España, que se vio influenciada por los gustos asiáticos. Numerosas son las embarcaciones españolas cargadas de tesoros que se hundirían tanto en la ruta oriental entre Filipinas y México, como el Nuestra Señora de la Concepción y el San Diego, o en la ruta occidental entre México y España, como el San Antonio o el Nuestra Señora de las Maravillas. El descubrimiento de estos pecios hundidos y de sus tesoros permite el estudio, de una manera que antes era imposible, tanto de unas joyas provenientes de las clases altas, como de otras más humildes que irremediablemente no hubieran llegado a nosotros de no ser por esta circunstancia. 

				

				
					121	A veces llamadas cabestrillos.

				

				
					122	SANZ SERRANO, M.ª Jesús. El tesoro de la Virgen de Gracia de Carmona, en CARMONA DOMINGUEZ, José María (Coord.) La Virgen de Gracia de Carmona. Ed. Hermandad de la Santísima Virgen de Gracia de Carmona. Carmona, 1990. Pp 87

				

				
					123	ARBETETA MIRA, Letizia. Notas sobre la joyería esmaltada en la España del siglo XVII, en RIVAS CARMONA, Jesús (Coord.), Estudios de Platería. San Eloy 2012. Murcia, 2006. Pp. 48-49

				

				
					124	El esmalte a la porcelana es una técnica que comenzó a usarse en Francia a mediados del siglo XV. Se trata de esmalte pintado aplicado con pincel sobre una base metálica. Los colores se hacían con sustancias vítreas reducidas a polvo mezcladas en un líquido de alta densidad. Una vez aplicados, se cubría toda la superficie con una fina capa de esmalte trasparente y se llevaba a la cocción, consiguiéndose luminosos colores. 

				

				
					125	En concreto en uno de Miguel Jacinto Meléndez fechado en 1727, que hoy se encuentra en la Biblioteca Nacional.

				

				
					126	El airón o piocha es una joya primitivamente para la cabeza que solía contener pequeños colgantes móviles. Lo normal es que tuviera forma de pluma o de palma, con varias almendras suspendidas. Más tarde evolucionaría y pasaría a ser un adorno también de pecho, con flores en tembladera dotadas de muelles. El término piocha se deriva del italiano pioggia, que significa lluvia, por asimilarse la cantidad de colgantes en movimiento a las gotas de agua de la lluvia. 

				

				
					127	MIGUÉLIZ VALCARLOS, Ignacio. Joyería en Navarra 1550-1900. Ed. Cátedra de Patrimonio y Arte Navarro. Pamplona, 2018. Pp 62-74

				

				
					128	Conservado en el Metal work Department del museo.

				

				
					129	En el monasterio de Guadalupe, en la provincia de Cáceres, se custodia el Códice nº 83, que es un libro de grabados y dibujos que recoge con gran detalle muchas de las joyas que poseyó el tesoro de la Virgen. 

				

				
					130	Dicho robo fue perpetrado por las tropas francesas que encabezara el mariscal Jean Lannes con la complicidad del arzobispo Ramón José de Arce y su obispo auxiliar Miguel Suárez Santander.

				

				
					131	Hoy Catedral-basílica.

				

				
					132	MULLER, Priscila E. Joyas en España 1500-1800. Ed. Hispanic Society of América. Centro de Estudios Europa Hispánica. Center for Spain in America, 2012. Pp 9

				

				
					133	A finales del siglo XX salieron a la luz pública una serie de moldes de escayola y cera para joyas, procedentes del taller de Alfred André (1839-1919). Algunos de ellos correspondían a alhajas catalogadas por especialistas como auténticas, algo que ahora se tiene por erróneo. Se desconoce si el objetivo de estos artistas sería el engaño o no, pero lo que queda patente es que conocían a la perfección el oficio de los oribes, así como las técnicas del siglo XVI, algo evidente por la calidad de las reproducciones. 

				

				
					134	1)—Los pinjantes o brincos son un tipo de colgante que pende a su vez de unas cadenas. Los modelos renacentistas suelen representar un animal o monstruo marino. Normalmente presentan la superficie recubierta de esmaltes a fuego y van engastados de piedras. Primitivamente eran joyas de uso masculino, aunque las damas también los portarían sobre el pecho, colgados sobre todo de las tocas de cabos, para evitar que esos cabos quedaran sueltos, y volaran al caminar. 

					2)—Nos podemos referir con el término pinjante también a un colgante exento. Por ejemplo, una perla pinjante será una única perla que pende de una joya. 

					3)—Por otro lado, brinco, en portugués significa pendiente, por lo que en Portugal unos brincos serán unos pendientes.

				

				
					135	GRACIA, José Antonio. El libro de oro del Pilar. Ed. Heraldo de Aragón. Zaragoza, 2003.

				

				
					136	Joyel: Joya de pequeño tamaño. También se usa para designar a un conjunto de joyas, con el sentido de joyero.

				

				
					137	Las mandas testamentarias obligaban a que un porcentaje de las herencias de importancia fuera repartido en cuatro partes iguales entre los santos lugares de Jerusalén, Santiago de Compostela, Roma y Guadalupe. 

				

				
					138	Cristóbal Colón bautizaría al pequeño archipiélago de Karukera, en las Antillas del mar Caribe como islas Guadalupe, por la devoción que le profesaba a la Imagen extremeña.

				

				
					139	GARCÍA RODRÍGUEZ, Sebastián y RAMIRO CHICO, Antonio. Presentación del libro de joyas con grabados y dibujos de Fray Cosme de Barcelona. Ediciones Guadalupe. Mérida, 2005. Pp 12-13

				

				
					140	Al menos desde el siglo XVII se tiene constancia de que el monasterio tenía una producción propia de medallas de plata de la Virgen de Guadalupe para su distribución y venta en exclusividad para todo el mundo hispánico. 

				

				
					141	No descartamos que algunas de las joyas desaparecidas del joyero de la Virgen puedan aún conservarse en propiedades particulares. En 1879, el cronista de Extremadura Vicente Barrantes Moreno transcribiría el texto del códice C-83 que recoge el minucioso inventariado del joyel de Guadalupe. El cronista haría una introducción aclaratoria al texto en la que hablaba de las «dilapidaciones que sufrió el monasterio» y de «las acusaciones que en Extremadura lanza todo el mundo a determinadas personas como detentadoras de alhajas de los conventos, principalmente de Guadalupe». Asimismo, hace referencia a «los adornos que ciertas damas de Cáceres, en los bailes de 1836 a 1840, se jactaban de haber heredado de la Virgen».  

				

				
					142	ARBETETA MIRA, Letizia. El joyero de la Virgen de Guadalupe a finales del siglo XVIII. Una posible obra de Hans Reimer entre las representadas en su inventario gráfico, en RIVAS CARMONA, Jesús (Coord.), Estudios de Platería. San Eloy 2008. Murcia, 2008. Pp. 71-76 

				

				
					143	Hasta la aparición de algún nuevo dato concreto acerca de la autoría, se toma como aceptada la atribución a Cosme de Barcelona, teniendo en cuenta que actualmente es puesta en duda por algunos autores. 

				

				
					144	GARCÍA Rodríguez, Sebastián y RAMIRO CHICO, Antonio. Presentación del libro de joyas con grabados y dibujos de Fray Cosme de Barcelona. Ediciones Guadalupe. Mérida, 2005. Pp 5 

				

				
					145	Fernando Cortés, Marqués del Valle de Guaxaca y Capitán General en las Indias de la Nueva España.

				

				
					146	Se conocen muchos ejemplos de pinjantes conservados en joyeros marianos ofrecidos como exvotos. Un ejemplo es el rico pinjante de oro y piedras en forma de pez prendido de la saya de la Virgen de Guadalupe de la Catedral de Sucre, en Bolivia. La imagen de Sucre se trata de una tabla pintada por Diego de Ocaña en 1601 que representa a la Imagen española de Cáceres. Tiene la particularidad de estar enriquecida en toda su superficie por infinidad de joyas antiguas superpuestas.

				

				
					147	ARBETETA MIRA, Letizia. El alhajamiento de las imágenes marianas españolas: los joyeros de Guadalupe de Cáceres y el Pilar de Zaragoza. En TORNÉ MARTÍN, Pedro (Coord). Revista de dialectología y tradiciones populares. Vol. nº 2. Ed. Consejo Superior de Investigaciones Científicas. Madrid, 1996. Pp 104

				

				
					148	Unos 2 Kg de platino y 4 Kg de oro amarillo, según consta.

				

				
					149	En 1822 la comunidad de padres jerónimos sería expulsada del monasterio, tras sufrir éste numerosos asaltos e incautaciones. En 1835 se produciría finalmente la exclaustración, no siendo hasta 1908 cuando la orden franciscana se hiciera cargo de este, hasta la actualidad. 
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			Famoso exvoto en forma de barco que porta la Virgen de Consolación de Utrera, en Sevilla. Sería ofrecido por Rodrigo de Salinas en 1579, tras realizar inmumerables expediciones a las Indias y haber vuelto indemne de todas sus aventuras. Foto: Pepe Florido.
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			Espectacular imagen de Ntra. Sra. de Gracia, de Carmona. Foto: Gerardo Rodríguez Blanco.
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			Traje de Vistas del pueblo salmantino de La Alberca. El collar denominado vuelta grande está formado por carretes y bollagras de filigrana de plata. Foto: Ortiz Echagüe.
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			Conjunto completo de corona, arracadas y pechera que Talleres Granda ejecutara para la imagen extremeña de Guadalupe. Procedencia: Revista La Esfera 1928.
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			Dijero entregado como exvoto del Niño Jesús de Ntra. Sra. del Carmen de San Cayetano, Córdoba. Foto: Miguel Arroyo.

		


			5. Las joyas devocionales y de protección

			«Torre de marfil,

			Casa de oro, 

			Arca de la Alianza»

			Letanías Lauretanas

			Es difícil establecer una división entre la joyería devocional y la joyería profana, dado que desde la Edad Media la profesión pública de la fe católica se convirtió en España en cuestión de Estado. Iglesia y Estado estuvieron tan unidos durante tan largo tiempo que parecían una misma cosa. La publicidad de la devoción fue una constante en la sociedad española, sobre todo en el Barroco, pues la Contrarreforma dio gran importancia a la visualización de la piedad y a su manifestación pública, fomentando el culto de las reliquias sagradas. Esto favoreció la ejecución de las joyas-relicario.

			España como estado confesional defendió políticamente los dogmas de la Iglesia. Esta situación tan generalizada entre los siglos XVI al XVIII se reflejaría en la joyería del momento, existiendo infinidad de joyas con marcado carácter devocional que serían de uso cotidiano. Muchas de ellas además van a tener un especial valor simbólico y cierto carácter profiláctico, como veremos.

			La cruz de cuello o de pecho

			La cruz como insignia del cristiano ha sido empleada en todas las épocas, aunque especialmente durante el Manierismo150 se harían los modelos más ricos. En el cuerpo era llevada sobre el cuello o el pecho principalmente, aunque su diseño podía insertarse también en otro tipo de joyas como broches, sortijas, hebillas, relicarios, corazones, etc. Durante un tiempo fue habitual colocar cruces en los tejados de las casas como talismán protector contra los rayos o el fuego, o en urnas en el interior de las viviendas para recibir protección frente a las enfermedades o las complicaciones en los partos151.

			Se conservan maravillosos ejemplares de cruces pectorales realizados en oro recortado con esmaltes tabicados opacos y de trasflor152 sobre celdillas de filigrana. Muchas veces también engastadas de piedras, aunque no siempre preciosas. Son muy vistosas las que llevan colgantes en los brazos, normalmente calabacillas153 de perlas. Ejemplos espectaculares de cruces pectorales se custodian en el joyero de la Virgen de Gracia de Carmona. Se trata de piezas de oro con labor de engastería de esmeraldas con el revés esmaltado, de muy buena factura. Dos de ellas presentan la esmeralda del pie en losange, es decir, tallada en forma trapezoidal, queriendo representar el monte calvario, algo que sería frecuente en los ejemplos más ricos. A veces, esa esmeralda pentagonal aparecía orlada por otras piedras más pequeñas, lo que le confería un aspecto acorazonado al pie de la cruz. Este modelo sería muy popular en las Indias, conservándose importantes ejemplos en el tesoro de la Santa María de Guadalupe de Sucre154.

			Llegado el Barroco las cruces pectorales pasarían de moda. Las más importantes se reutilizarían para enriquecer piezas de nueva ejecución, mientras que la mayoría serían fundidas y sus piedras usadas para realizar nuevas alhajas. El caso del rostrillo rico de filigrana de oro de la Virgen de la Caridad de Sanlúcar de Barrameda podría ser un ejemplo de ello. Se trata de una pieza enriquecida con esmeraldas, de probable origen indiano. Son grandes piedras de talla cuadrangular, dos de ellas más alargadas y una con forma pentagonal, que bien pudieran haber conformado primitivamente una cruz pectoral, aunque esto no es más que una conjetura que habría que analizar con detenimiento. Además, tiene sobrepuestos tres botones con piedra central y orla de esmeraldas de hechura anterior al rostrillo, que parecen aquellos adornos de botón de la indumentaria propios del siglo XVII que ya hemos tratado. Por la época en que se encuadra y al igual que ocurriera en muchos otros lugares, lo más probable es que este rostrillo se ejecutara tras la fundición de oro procedente de joyas antiguas, y fuera enriquecido con la pedrería y las piezas procedentes de una o varias donaciones. Dada la enorme devoción a la Virgen de la Caridad expandida por el nuevo mundo, la situación geográfica de la ciudad de Sanlúcar y su relación comercial con las provincias ultramar, lo más probable es que dichas donaciones proviniesen de las indias. 

			La misma impresión tenemos de la cruz que remata la hermosísima coronita de oro y esmeraldas de Nuestra Señora de Consolación, copatrona de Jerez. Se da el caso que en el frente del canasto155 hay engastada una esmeralda de gran tamaño con talla trapezoidal. Esto nos lleva a plantearnos también aquí que esta piedra, junto a la cruz de remate de la ráfaga, quizá podrían haber formado en otro tiempo una hermosa cruz pectoral. La pequeña corona, que tiene forma acorazonada y está fechada en 1756, según una inscripción que consta al dorso, es de oro y pedrería, principalmente de esmeraldas y diamantes. En las coronas de esta época, en el virreinato de Perú, era normal encontrar un pinjante de perla en el punto donde convergen los imperiales156, algo que también es característico y distintivo de esta pieza. Con esto no queremos afirmar que tenga un origen novohispano, algo que habría que estudiar, pero sí que haya podido beber de estas influencias o de las piezas que los dominicos pudieron traer de aquellas tierras.

			Como comentábamos, muchas de las piezas antiguas pertenecientes a joyeros marianos serían sacrificadas, en pos de otras nuevas más al gusto del momento. Sin embargo, es verdad que otras muchas, gracias a las donaciones ofrendadas a la Virgen, se conservaron inalteradas o en el peor de los casos formando parte de nuevas alhajas, sobrepuestas a ellas. Esto ha sido crucial para la conservación y el estudio de modelos que de otra manera se habrían perdido. Como también lo ha sido el descubrimiento reciente de los tesoros de los pecios españoles hundidos, que como vimos, propiciaría la recuperación de importantes joyas, y que han ayudado a entender determinados aspectos de la sociedad de cada época. Entre las variadas tipologías de joyas halladas bajo el mar se han encontrado algunos ejemplares de cruces pectorales felizmente recuperadas, que se creían perdidas.

			Entrado el Barroco, el tipo usual de cruz latina de brazos rectos, con o sin Cristo, iría sustituyendo a estas ricas cruces pectorales que decíamos. Ahora se harán de tamaño más pequeño. A veces, los brazos los encontraremos planos o de sección romboidal con remates torneados y perlas pinjantes. Las más antiguas tienen decoración de esmalte excavado e improperios o estigmas de la Pasión. Un bonito ejemplar de este tipo posee el tesoro de Nuestra Señora de los Remedios, patrona de Antequera, en su interesantísimo joyero. Se trata de una cruz de brazos rectos rematados con lises, con los atributos pasionales recortados y esmaltados sobrepuestos sobre la propia cruz157 muy parecida a la que se expone en el Museo Cerralbo de Madrid, aunque este último ejemplar es abridero y contiene reliquias en su interior. Otros ejemplos de distintos tipos de cruces también podemos encontrar en el Libro de las Joyas de Guadalupe.

			Un modelo usual del siglo XVIII serían las cruces bajo corona. El joyero de la patrona de Antequera posee un ejemplar de este tipo de oro y esmeraldas con los brazos en forma de palmetas. Se trata posiblemente de un adorno de cuello, para colocar en una cinta textil ahogadera, dispuesta en dos partes. Una parte superior desmontable, que es la que tiene forma de corona, bajo la que pende la cruz, que puede ser sustituida por otra pieza. Tiene relación con otra engastada de diamantes conservada también en Antequera en el tesoro de la Archicofradía del Rosario.

			Dentro de la evolución de las cruces nos llaman la atención unas que fueron muy frecuentes y que aún hoy se estilan, realizadas con hileras de piedras sobre los brazos. A veces se remataban con cresterías, aunque posteriormente tenderían a simplificar los bordes con planos biselados. Dos ejemplos de cruces de este tipo encontramos en el orbe de oro y esmeraldas del Niño Jesús de la Virgen de Gracia de Carmona o también sobre la corona de Nuestra Señora de la Asunción de Popayán, en Colombia, más conocida como la Corona de los Andes.

			Pasado el tiempo en que el uso de la cruz fuera generalizado, estas piezas pectorales quedarían relegadas casi exclusivamente para uso del clero, tal como sigue ocurriendo hoy en día. Muchas serían las donaciones de ricas cruces que obispos y cardenales harían a imágenes marianas en el siglo XX, algunos empujados por las directrices del Concilio por una mal entendida llamada a la austeridad. Una de las más sobresalientes puede ser la soberbia cruz pectoral de oro y amatista que el cardenal Bueno Monreal regalara a la Esperanza Macarena, que luce en muchísimas ocasiones, aunque existen otros muchos ejemplos, dado que rara es la imagen dolorosa que no posee en su ajuar una o varias cruces de pecho.  

			El rosario

			Posiblemente el rosario158 sea una de las joyas más importantes de nuestra tradición. Como todos sabemos el rezo del Santo Rosario es una práctica devocional que consiste en la repetición de una serie de oraciones según unos tramos compuestos, un número concreto de veces y en un orden determinado159. Primeramente, los rosarios nacerían como herramienta para poder realizar el rezo correctamente, aunque con el paso del tiempo se ejecutarán con materiales ricos pasando a convertirse en un signo de ostentación, siendo parte indispensable de la indumentaria. Al principio complementarían a la vestimenta de luto, para más tarde hacerlo como un adorno más del traje femenino, actuando como verdaderos indicadores sociales. La clase social será un elemento definitorio fundamental para el estudio de la joyería de este tiempo, ya que cada estamento tenía perfectamente definida su apariencia. El hecho de que alguien poseyera objetos de lujo, como pueda ser un rosario rico, sin pertenecer al nivel social correspondiente, era considerado un escándalo y quedaba expuesto a la censura160.

			En nuestro país la devoción del rosario alcanzó su momento culminante tras la victoria en la batalla de Lepanto, lograda el primer domingo de octubre de 1571, jornada en la que la orden dominica celebraba el día de la Virgen del Rosario161. Aunque realmente el origen de la devoción habrá que buscarlo mucho antes. En 1208 se aparecería milagrosamente la Virgen a Santo Domingo de Guzmán para indicarle que se la honrara de esta manera, fundando la orden de Predicadores en 1216, en torno a la Virgen del Rosario. En España el rezo del rosario gozó de gran arraigo ya que la orden dominica fue realmente poderosa y se implantó fuertemente. A ello ayudó la victoria en Lepanto y el papel de la congregación en el programa contrarreformista del lado del Santo Oficio. Esto convertiría el rezo del rosario en un acto piadoso casi institucionalizado que se hacía públicamente de una manera colectiva162.

			Es curioso el caso de la nuestra Señora del Rosario del pueblo gaditano de Bornos. En 1493 se funda el Monasterio Jerónimo de Santa María del Rosario. Ya desde finales del siglo XVI la devoción a la Imagen sería muy grande hasta el punto de que en 1613 se le otorga el patronazgo de la villa y se sabe que posee cofradía propia, siendo la primera iglesia de España que se dedica a la Virgen del Rosario163. En la parroquia de Santo Domingo de Guzmán existen dos pinturas desamortizadas provenientes del monasterio que representan a los frailes que salieron de la población para cristianizar a los nativos americanos en su labor evangelizadora de la iconografía del Rosario. Para ello debieron llevar estampas de grabados de la imagen gaditana, dado que existen en Guatemala varias tallas de esta misma advocación que parecen inspiradas en la maravillosa Virgen de Bornos164.   

			Básicamente distinguiremos entre dos tipos de rosarios, según si iban a emplearse exclusivamente para el propio rezo o si además se les iba a requerir una función adicional de ostentación y belleza. En este último caso se denominarán rosarios-joya.

			Existen muchos tipos de rosarios de los más diversos materiales, donde el esquema general viene a ser el mismo: cinco tramos de diez bolas donde cada uno se iniciaría con la meditación de los misterios gozosos, dolorosos y gloriosos, aunque más modernamente San Juan Pablo II añadiera también los luminosos. Sin embargo, existen otras modalidades, dependiendo de las órdenes de las que provengan165 o de su hechura, como los decenarios166.

			En el Museo del Traje-CIPE167, que recibiría los fondos del desaparecido Museo del Pueblo Español, existe un precioso rosario de cuentas de coral tallado y pulido hecho de filigrana de plata. Lo más llamativo será la cruz, cuyos brazos son balaustres de igual tamaño, de los que cuelgan tres medallas. Se trata de un modelo muy parecido, aunque menos vistoso, que el que posee el tesoro de la Virgen del Rosario de Antequera, también con tres medallas. En este caso es un ejemplar de mayor tamaño, donde la maría o nudo adopta la forma de corazón de filigrana del tipo de los característicos de Viana do Castelo al norte de Portugal, aunque sin la pieza flameante del copete. Llama la atención entre la cruz y la medalla central la presencia de una jarra como símbolo mariano, algo bastante frecuente en los rosarios barrocos andaluces168. Las medallas serán muy usuales en los rosarios castellanos, donde es habitual encontrar ejemplares calados, normalmente de fundición, de las devociones más importantes, como la Virgen del Sagrario toledana, Nuestra Señora del Henar, de Cuéllar en Segovia, la Virgen de la Peña de Francia de Salamanca, o la Virgen del Prado de Talavera de la Reina. 

			Ya vimos el caso del rosario con posible procedencia portuguesa que Magdalena Ruiz, sirviente de Isabel Clara Eugenia, la hija mayor de Felipe II, portaba al cuello en el retrato de corte de Sánchez Coello. Ese rosario de cuentas de coral con bolas de filigrana, cruz y medallón de remate nos recuerda enormemente a la pieza que lucen las gabachas de Puebla de Guzmán, población onubense a la que ya hemos hecho referencia, en lo días de la romería de la Virgen de la Peña. Se trata de un collar largo denominado ahogadero169, de cuentas de coral en manojos, intercaladas con bolas de filigrana y rematado por un gran medallón de dos caras grabado a buril. Lleva adornos de sogueado y cuatro botones o pezuelos dispuestos en forma de cruz, con cierto parecido a los medallones conocidos como cristos preñaos o cristos barrigones de Zamora. Creemos que este conjunto, que a veces puede estar rematado por una cruz de filigrana en vez de por el medallón, pudiera tratarse de un rosario similar al de la criada.

			Como decíamos, al ser el rosario una pieza tan difundida, no ha recibido la atención que realmente merece. El exceso de ejemplares y las dificultades que plantea su catalogación, tampoco han ayudado a estudiarlos en profundidad, habiendo localizado tan solo una publicación de la Dra. Arbeteta que aborde el tema170. 

			Encontraremos infinidad de rosarios en todas las imágenes de la Virgen en nuestro país, ya sean dolorosas o gloriosas. En la gran mayoría de los casos los portarán en las manos, aunque también prendidos de la saya o del manto, como Nuestra Señora de las Nieves de la isla de la Palma, en Canarias, que los suele lucir en el manto. Singular, aunque nada usado, es el pecherín de los rosarios de la Virgen de los Reyes de la Catedral de Sevilla, al que ya hemos referencia. Son característicos también los que penden de cada uno de los varales del palio sevillano de Nuestra Señora del Rosario de Montesión, o los que van dispuestos en las columnillas dobles del maravilloso templete de plata de Nuestra Señora del Rosario de los Montañeses de Jerez.

			La medalla

			La medalla es quizá la joya más difundida de cuantas existen. Son piezas con un marcado carácter popular, que permiten llevar la devoción particular de cada uno cerca del corazón sin un gran desembolso económico. De siempre se les ha asociado un marcado carácter protector. La iglesia católica las considera como sacramentales aprobados y bendecidos a través de los cuales se pueden obtener favores espirituales171. 

			El uso de este tipo de objetos se hace presente desde la antigüedad, cuando se usaban amuletos o filacterias a los cuales se les atribuían poderes sobrenaturales. Se pueden admirar preciosos ejemplares egipcios, griegos, romanos y de otras civilizaciones. Los cristianos no fueron ajenos a esta tradición, pero transformaron estos objetos paganos en piadosos. Los primeros ejemplos nos llegarían de la época bizantina.

			Las medallas religiosas en la península tuvieron mucha difusión, algo que sería exportado a los territorios de ultramar. Era común encontrarlas de plata fundida u otros metales no nobles, con una hechura ciertamente tosca en romerías y ferias, vendidas por los propios filigraneros o lamineros, en un ejercicio ambulante de la profesión. Ya vimos que el monasterio de Guadalupe de Cáceres tenía taller de platería propio para la producción de medallas. Esto se daba en otras órdenes también como los dominicos, a los que la distribución de estas piezas, además de aportar unos ingresos nada despreciables, servía como instrumento de evangelización y fomento de la devoción a la Virgen del Rosario.

			Cumplirán básicamente dos funciones para el fiel, una de tipo protector, determinada por la abogacía que ejercería la imagen representada, y otra con una finalidad meramente estética y de adorno172. Las medallas las podemos encontrar sueltas o como ya hemos visto, formando parte de rosarios. A veces se coserían a las ropas y sudarios, junto a cruces o higas a modo de amuletos, como más adelante veremos.

			En León y Zamora se conservan unos medallones de origen popular denominados tablillas que también se pueden encontrar en la provincia de Salamanca173. Se trata de unas grandes medallas planas de dos caras con labor de grabado a buril con marco compuesto por hilo plano de plata a modo de muelle y sobrepuestos de piezas fundidas de estilo plateresco tipo candelieri en su perímetro, a modo de cresterías174.

			Los ejemplares más espectaculares y vistosos van a ser las medallas ricas del siglo XVII, también llamadas retablitos. Se trata ejemplares poco frecuentes de chapa calada con motivos vegetales y cartones recortados con perfil lanceolado, con sobrepuestos remachados de figuras esmaltadas de medio bulto, florones y engastes. El hecho de tener el motivo central remachado permite cierta versatilidad en los modelos y admite variaciones, pues es fácil dotarlos de una imagen central con la advocación deseada.

			En el códice de dibujos de Guadalupe aparecen representadas ricas medallas orladas de rayos calados esmaltados con pedrería y perlas con diferentes figuras representadas en el centro. Nos llaman la atención aquella tres del folio 1 vuelto, del Ángel Custodio rescatando a un ánima representada en forma de niño, en clara alusión al pasaje bíblico de Tobías.

			Existe un magnífico ejemplar de oro en el Museo Nacional de Artes Decorativas muy similar a los representados en Guadalupe y otro en el Museo Arqueológico Nacional, de las mismas características, pero con una Inmaculada Concepción. A estas medallas también se les denominará directamente Concepciones175. Representan entre palmas de la victoria la imagen de la Virgen apocalíptica, reina del cielo, coronada con manto de estrellas, orlada por los rayos de la aurora y sobre creciente lunar176. Más discreta en su diseño, aunque de buena factura, es el ejemplar que se conserva en joyero de la Virgen de los Remedios de Fregenal de la Sierra, en Badajoz. Es una preciosa pieza de oro fino tipo sol de esmalte y aljófar. Representa a la Virgen del Pilar entre dos palmas.

			Las medallas ricas o retablitos no responden al esquema propio de la medalla como tal, sino que más bien parecen colgantes similares a los brincos. Suelen tener pinjantes enriquecidos con piedras o perlas. Son muy frecuentes sobre todo en las representaciones de la Virgen del Pilar, como decíamos, con lo que le suponemos una posible hechura aragonesa. Es muy llamativo que en la mayoría de las representaciones la Imagen aparecerá con el manto por los hombros, que con el tiempo descendería hasta la cintura, como se puede comprobar en algunos otros ejemplares, para acabar situándose directamente sobre la columna tal como se le coloca hoy en día.

			Existen retablitos en la colección del Museo Lázaro Galdiano de Madrid, en el Museo Arqueológico Nacional, representando a la Inmaculada Concepción y el Espíritu Santo y en el Museo Victoria & Alberto de Londres, dado que hasta allí fue a llegar gran parte del tesoro pilarista en 1870, como sabemos.

			Posiblemente sea el siglo XVIII cuando la medalla devocional alcanza su momento más álgido de esplendor y difusión. En este tiempo se incorporarían nuevas escenas devocionales como la de la Sagrada Familia o la representación de ángeles y arcángeles alrededor de la imagen mariana. Será este el momento en que se comience a representar a los nuevos santos recientemente canonizados. El modelo de medalla calada tipo ventana, de posible origen andaluz, será el más habitual en este momento. 

			En los collares y brazaleras del Traje de Vistas de La Alberca, en Salamanca, encontramos infinidad de medallas caladas de este tipo. Además de las de la Virgen en las advocaciones castellanas más difundidas, son llamativas las que representan la imagen de Santiago Matamoros montado a caballo y luchando contra el infiel. 

			Especial difusión tuvieron en México en el siglo XIX sobre todo, las medallas dedicadas a la Virgen de Guadalupe, que desde 1777 se fabricaran en aquellas tierras. Se trata de un modelo muy popularizado de perfil ovalado o circular, firmado por el grabador Benavides que recogen en su reverso las palabras pronunciadas por Benedicto XIV cuando contempló la imagen guadalupana: «Non fecit taliter omni nationi»177. En la segunda mitad del siglo XX estas medallas tuvieron una particular aceptación en España, impulsada por artistas y toreros de la época que arribaban a México para hacer las américas, y que a su vuelta las llevaban consigo, en un curioso caso de devoción mariana de ida y vuelta, con cinco siglos de diferencia. 

			Los relicarios y medallones devocionales

			El Concilio de Trento supuso un fuerte respaldo a la invocación y veneración tanto a las imágenes como a las reliquias de la Virgen y los santos, algo que se vendría dando desde los inicios del cristianismo. Esto surgiría como respuesta al repudio que de ellas hacían los protestantes basando sus alegatos en el fomento de la idolatría. Desde este tiempo sería próspero el mercado de reliquias por el mundo cristiano hasta el punto de producirse un tráfico ilegal alentado por las falsificaciones que terminarían surgiendo. La situación se acentuó debido a la fuerte expansión postridentina de las órdenes religiosas y a la mentalidad maravillosista del Barroco178. A partir de ahora, además de las reliquias custodiadas en las catedrales, iglesias y conventos aparecerían otras de minúsculo formato para las que se fabricarían expresamente pequeños relicarios-joya encargadas para las devociones particulares. Estos colgantes cubrirían la necesidad de los fieles de poseer, venerar y mantener cerca de sí fragmentos de reliquias con una finalidad protectora. 

			Con todo, la posesión de reliquias verdaderas179 no estuvo al alcance de todo el mundo. Por esta razón proliferaron una serie de medallones devocionales parecidos a los relicarios, donde la reliquia sería sustituida por la imagen de la Virgen o de Cristo. Predominaron los de forma oval, normalmente hechos de plata o plata sobredorada con ventanas. Solían tener dos vidrieras de cuarzo hialino180, una por cada cara, que permitían ver su contenido, siendo algunos de ellos abrideros. Se remataban en su parte más alta por un asa o argolla, para poder colgarlos de una cadena. Bajo las ventanas de cristal, normalmente biselado, se situaban las reliquias o figuras de bulto sobre un forrado de tela181. El conjunto interior se adornaba con unas delicadas labores de papelillos y flores secas llevadas a cabo en los conventos de clausura, con hilos metálicos, lentejuelas y cartones recortados en miniatura. En el área leonesa son característicos de la indumentaria tradicional unos medallones llamados jardines, con vidriera lisa o convexa y cerco ornamentado con elementos florales de plata, que tienen grandes similitudes con estas piezas conventuales. Muchas de estas joyas custodiadas en el microcosmos de la clausura femenina, llegadas como parte de la dote de las aspirantes, van a aportar un valor conceptual y simbólico adicional, por el contexto en el que se han conservado, alejadas de toda manipulación e intoxicación del mundo exterior.

			Realmente, los relicarios y medallones serían bastante frecuentes y muchos pasaron a la indumentaria de la Virgen de una manera natural. La colocación a veces era algo caótica, por la cantidad de ellos que se le prendían a la Imagen. Normalmente los relicarios eran fijados o cosidos a los revestimientos textiles de la talla, añadiéndoles un lazo de tela o pasamanería como remate. Pero otras veces la cantidad de ejemplares era tal que se colgaban de unas cadenas colocadas normalmente en horizontal, a modo de guirnaldas. En aquellas ristras era habitual ver también otro tipo de piezas que nada tenían que ver con el carácter devocional de los medallones, tales como higas, cascabeles, ramas de coral o amuletos de todo tipo. Existe un óleo muy interesante de Nuestra Señora de los Desamparados de Valencia, en el Monasterio de las Descalzas Reales de Madrid, firmado por Tomás Yepes en 1644, en el que se puede apreciar lo que estamos contando. La Virgen aparece totalmente recubierta de joyas, relicarios, rosarios y todo tipo de colgantes y miniaturas. Al estilo de esta representación de la Virgen existen muchos otros cuadros similares, dado que el modelo fue bastante repetido. Dos magníficos ejemplos de ello son el lienzo de Gaspar de la Huerta de la Ermita de Santa Lucía o el de Vicente Ayerbe del Convento de San José, ambos en Valencia, recientemente restaurados por el Institut Valencià de Conservació, Restauració i Investigació (IVCR+i). Destacan en estas representaciones minuciosas y coloristas los relicarios y medallones, de los que podemos apreciar diferentes tipos. Vemos ejemplares ochavados y ovalados, de plata en su color o también sobredorados. Algunos aparecen orlados de perlas y otros enriquecidos con esmaltes, donde el motivo central que representa a la devoción de que se trate, es pintado.  

			Los improperios o estigmas de la pasión fueron un tema muy repetido en la representación de los medallones devocionales. Durante el siglo XVII muchos de estos medallones se tallaban completamente en cristal de roca, sobre el que se labraba el motivo principal, con una serie de facetas que le proferían unos bonitos destellos y que hacía que estas piezas fueran muy cotizadas. Estos trabajos se realizaban en Milán, donde se encontraban las firmas de tallado de piedras duras más importantes182. Se confeccionaban de las lascas sobrantes de la fabricación de los recipientes y vasos ricos de cuarzo ejecutados para las grandes casas europeas183. Después eran enviados a España donde se montaban con marcos metálicos de latón o plata. 

			Una variante a este tipo la conforman los medallones llamados Sacramentos. Se trata un tipo de medallón muy ligero, con dos viriles de cuarzo entre los que hay introducida una silueta de oro o plata figurando una custodia. A veces aparece la paloma del Espíritu Santo y en los casos más ornamentados, incluso un baldaquino o unos angelotes. No se tiene demasiado claro de dónde puedan ser originarios, pero lo cierto es que parecen españoles. Se conservan algunos ejemplares con ciertas variantes en el Monasterio de Nuestra Señora de Lluch, en la isla de Mallorca184. 

			Santo Rostro

			La devoción al Santo Rostro que se conserva en la catedral de Jaén fue muy difundida en España. No hay datos ciertos de su origen, aunque se tiene constancia que al menos desde el siglo XIV se encuentra en la ciudad, posiblemente traído desde Roma. La ostensión de esta reliquia atraía a numerosos peregrinos en las ocasiones en que era expuesta al público. Algo que se veía alimentado por el hecho de que los devotos podían lucrar unas indulgencias episcopales que les eran concedidas con tal motivo. Este hecho provocaría que en 1731 el joyero cordobés Francisco José Valderrama realizara por encargo del obispo de Jaén el precioso relicario que lo protege, para evitar que el continuo trasiego de devotos ante la imagen, la dañara. En 1823 se le añadiría un espectacular lazo de oro y diamantes que donó la duquesa de Montemar. En el turbulento verano de 1936 el Santo Rostro desapareció de la Catedral. Por suerte fue encontrado en París, parece que tirado en un garaje. Felizmente en 1940 se devolvería a su ciudad, aunque sin el lazo, que jamás se encontró. Desde entonces luce en su lugar una reproducción que se hiciera a imitación de la joya original.

			La devoción al Santo Rostro, sobre todo desde el siglo XVII, se vio beneficiada por la distribución de cantidad de representaciones de esta efigie montadas en medallones devocionales. Se conservan muchos de ellos y suelen respetar el mismo esquema. El rostro de Cristo aparece pintado sobre el interior del cristal185 con un fondo dorado a imitación del original, en un estilo que algunos autores han denominado bizantinizante. A veces va acompañado de los Arma Christi186 o símbolos de la Pasión187. La mayoría son ejemplares de doble viril con marco de plata de filigrana u ornamentación de hilo soguedado o entorchado. En el reverso suele aparecer una representación muy esquemática de la Virgen con el Niño, que tradicionalmente se asocia a la iconografía de Nuestra Señora de la Capilla, patrona de Jaén. A veces, el Rostro aparecerá representado por triplicado, aludiendo a la tradición piadosa de las veces que quedó impresa la cara de Cristo en el paño plegado en tres de la Verónica. 

			Se cree que el foco de irradiación de estas piezas sea Andalucía, dada la devoción de la que se trata, aunque no se tiene constancia de la fabricación de estos medallones en la provincia de Jaén. Existen muchos de ellos en los joyeros marianos españoles y están muy presentes en la joyería popular de los trajes tradicionales de Castilla, según modelos dieciochescos que quedaron fosilizados en los ámbitos rurales188. Con todo es factible toparse con ellos en anticuarios o colecciones particulares, dado que fueron piezas que gozaron de mucha difusión. 

			Agnus Dei

			A veces, era frecuente que estos medallones contuvieran como reliquia un Agnus Dei. El origen de estas ceras parece remontarse a los siglos IV y V, cuando el cirio pascual sobrante del Papa se cortaba en finas rodajas y se repartía entre los fieles con fines protectores. El poseedor adquiriría con esto provecho para su cuerpo, para su alma y para su casa, según se le decía. Con el tiempo y ante la creciente demanda, se recurrió a la cera blanca ordinaria mezclada con santo crisma o con agua bendita para su fabricación sobre moldes normalmente de forma ovalada. A veces se añadía a la mezcla polvo de reliquias de santos. El tamaño habitual rondaba los cuatro cm de altura, aunque podían llegar a alcanzar más de veinte cm. Lo normal es que una de las caras representara una Imagen del Cordero de Dios con el lábaro, sobre el Libro de los Siete Sellos. Solían incluir también una vitela alusiva a la supremacía del Hijo de Dios sobre el pecado189, en lo reflejado por San Juan en su evangelio. En la otra cara, normalmente se añadía la imagen de algún santo o devoción mariana, con el nombre del papa consagrador, además del año y del escudo pontificio correspondiente. La consagración de los Agnus Dei se hacía anualmente durante la semana de Pascua. Una vez consagradas y bendecidas, estas piezas eran comercializadas, ya que muchos de los peregrinos que arribaban a la ciudad de Roma las adquirían como testimonio de fe y devoción, sobre todo tras las ceremonias de canonización o los jubileos. En España se conservan muchas de estas piezas veneradas en conventos y monasterios, enviadas por el Papa como distinción a la orden o a la casa, por algún motivo concreto. Al principio parece que fueron bastante escasos. Más tarde su producción aumentaría, aunque esto no hizo que dejaran de estar valorados. Se conservan muchos ejemplares rotos, no solo por la fragilidad del material, sino porque se consideraba que la protección que ejercían era la misma si la pieza de cera estaba completa o si se trataba tan solo de un pedazo. Por ello, muchos serían troceados para terminar repartidos en lugares y destinos de lo más dispares.

			La mayoría de ellos los vamos a encontrar dentro de medallones ovalados de plata con una hechura sencilla. A veces, el cerco puede estar colgado de dos cadenas al modo de los pinjantes o brincos que tan en boga estuvieron en el siglo XVI. Posiblemente los Agnus Dei fueran el origen de las figuras del Niño Jesús de producción conventual, toscamente modeladas en cera, que más adelante y hasta el siglo XIX veremos en pequeños medallones-relicario de plata con decoración interior de flores secas y oropel.   

			Las placas de cofradías y las Firmezas

			Las insignias o placas de cofradías son piezas que se pueden incluir en la familia de las medallas, que aunque se realizaran con bronce la mayor parte de ellas, serían ejecutadas por plateros. Estas piezas no fueron concebidas para el uso personal, debido a que su tamaño en algunos casos era considerable. Se emplearon como insignias o distintivos de asociaciones religiosas o cofradías al modo de los escapularios, para aquellos ejercicios colectivos de piedad popular habituales en el Barroco. Se realizaron en su mayoría en el siglo XVII, coincidiendo con el reinado de Felipe III. Se conservan muchos ejemplares con diseños similares, normalmente de marco ochavado o rectangular. Se trata de piezas fundidas con alveolos que se rellenarán de esmalte, combinando los campos de color con las líneas de metal que forman las paredes de separación o tabicado. Algunos autores han querido ver cierta influencia mudéjar en la decoración, especialmente en las cresterías, alternándose normalmente dos o tres colores al modo de la cerámica popular. Los modelos más difundidos dispondrán de ventana de vidrio sobre una placa de cobre o latón pintado con la representación de una imagen mariana. Al dorso, sujeta con remaches, otra placa de labor troquelada con alguno de los criptogramas alusivos a Jesús (JHS) o la Virgen (MA).

			Una de las piezas más antiguas con que cuenta el joyero de Nuestra Señora de los Remedios de Fregenal, posiblemente sea una placa cofradiera del estilo que acabamos de describir. La pintura de la cara principal representa a la Virgen de Guadalupe de Cáceres, en una iconografía muy influenciada por la de Nuestra Señora del Sagrario de Toledo. Aparece ataviada con el terno de la comunidad, el más rico, recordando en su representación al de las ochenta mil perlas de la imagen toledana190. Al dorso presenta el característico criptograma de Jesús, dándose la particularidad en esta pieza de encontrarse la placa puesta del revés, lo que indica que haya podido ser desmontada en algún momento de su historia.  

			Las Firmezas o Firmezas en la fe191 gozarían de cierta fama en primer cuarto del siglo XVII. Se conservan muchos ejemplares en numerosas colecciones particulares y eclesiásticas y parecen asociarse a la Orden Trinitaria, aunque este aspecto no queda demostrado. En esencia, se trata también de placas devocionales pensadas para una expresión pública de la fe, que presentan forma de triángulo equilátero invertido en una posible alusión a las tres personas de la Santísima Trinidad, con el mismo tipo de decoración anterior de las placas cofradieras. Lo normal es que llevaran los anagramas o cifras de Jesús y de María, generalmente por el anverso y reverso, aunque se da algún caso con una cifra alusiva a José (JSPH)192. Existen ejemplares ricos, de oro con esmalte y piedras, que suelen representar a la Virgen, ya sea de medio bulto o pintada. El Museo Lázaro Galdiano custodia un ejemplar muy singular estudiado por Cea Gutiérrez y por Arbeteta. Se trata de una pieza de cuidada ejecución en oro cincelado, con marco de sección triangular esmaltado a reserva en blanco y negro. Presenta un cristal biselado por cada cara para proteger la placa central, con medalla de oro alusiva a la Oración en el Huerto y la Inmaculada Concepción. Por su hechura tan esmerada contrasta enormemente con las placas cofradieras de bronce con alveolos esmaltados que serían tan repetidas, y que parecen obedecer más bien a una producción masiva193. Otro caso poco frecuente de firmeza que tampoco responde a los modelos más difundidos es el que se encuentra en el Museo Arqueológico Nacional, de fina labor de filigrana con la imagen del Santo Rostro de Jaén.

			Hay autores que asocian este nombre de Firmeza a la imagen de virtud en la mujer y a su firmeza moral, especialmente exigible a la casada194. Se jugaría con el doble sentido moral de las mujeres que ostentando esta joya son relajadas en sus actos195.

			A veces estas placas devocionales quedaban reducidas a los anagramas o las cifras exclusivamente. Existen pequeños medallones ricos, normalmente cuajados de piedras, que así lo atestiguan y que eran muy del gusto de la época. Aunque su uso era exclusivamente personal, tenían un fin publicitario, dado que fueron concebidas para mostrar y demostrar la fe de su poseedor a los demás. Muchos de ellos pasarían a los joyeros marianos ofrecidos a la Virgen. Existe un precioso ejemplar del siglo XVII en la Hermandad de la Esclavitud de María Santísima de los Remedios de Antequera, de oro y diamantes con pequeñas clavellinas esmaltadas. 

			El gusto por estas joyas nominativas ha llegado hasta nuestros días, encontrando que actualmente no hay una imagen de Cristo o de la Virgen que no tenga un broche alusivo a su advocación. Destacaremos, tanto por su diseño como por su simbología, un broche de hechura contemporánea en forma de sol con el anagrama de Jesús (JHS) que suele llevar la Virgen de la Esperanza de Málaga196. Claramente hace alusión a su advocación de la Expectación y lo porta prendido sobre el primero de los sagrarios, el vientre de la Virgen María.

			Las joyas de protección 

			Los amuletos

			Partiendo del estudio de las alhajas que han llegado a nuestros días, vemos que la mezcolanza existente entre las joyas de carácter civil y las de tipo devocional a veces es grande. La hibridación de los elementos devocionales en la joyería no religiosa es una constante en España, dada la naturaleza de la sociedad del momento, ante las imposiciones que Iglesia y Estado le exigían a ésta. Las joyas adoptarían entonces determinadas formas, según si iban a estar destinadas a la devoción particular o a la colectiva, en aquellos ejercicios de piedad pública a los que aludíamos.  

			Desde la antigüedad, el hombre ha venido otorgando determinados poderes mágicos a ciertos minerales, gemas y otros materiales en la naturaleza. El hecho de tratarse de materias escasas o ciertamente difíciles de obtener les confería un atractivo adicional al de su belleza, que hacía que fueran muy apreciadas. Al coral, como sangre petrificada de la Gorgona197, al cuarzo hialino, que se creía hielo endurecido o al azabache, eficaz contra los poderes maléficos, se le otorgaban propiedades protectoras. La manera de portarlos se asoció desde el principio con las joyas, que aquí dejarían de ser signos de belleza y poder para pasar a ser objetos que permitían preservar la salud y curar la enfermedad198.

			Nos vamos a encontrar con algunas alhajas que, para determinadas devociones, se ejecutarán con materiales considerados popularmente como protectores. Un ejemplo podrían ser las efigies del apóstol Santiago hechas con azabache, que le confería a la pieza la doble protección de la representación del Santo y la del propio material con supuestas propiedades curativas o paliativas. Otro podría ser el de los poderes contra el rayo de las medallas realizadas con lascas de pizarra montadas en plata, de la Virgen soterraña de Nieva, en Segovia. Tanto los amuletos, como las cruces, medallas, medallones o relicarios se portarían sobre el cuerpo con la pretensión defensiva de hipotéticos males. A veces pasaban a los joyeros marianos ofrecidos como los objetos preciados que eran. 

			El caso de los dijeros199 o cinturones de infante, aglutinarían a todo este tipo de piezas. Agrupaban diversos elementos de origen tanto religioso como profano, a los que se atribuían valores de protección contra el mal de ojo200 o las enfermedades, con una clara función profiláctica y terapéutica. En un tiempo en que las enfermedades más leves hacían que la mortalidad infantil fuera elevada, a los niños se les intentaba proteger con todo tipo de conjuros y amuletos. En el Siglo de Oro parece que había una auténtica obsesión por las enfermedades infantiles. Los niños, como seres vulnerables, eran más propicios a ser atacados por las fuerzas del mal. A veces, la cantidad de medallitas, crucifijos y dijes que se les ponía era tal, que se enganchaban a una pretinilla textil o cadena ataba a la cintura del niño. Se colgaban tanto crucifijos, relicarios, imágenes piadosas y medallas, como campanillas o cascabeles201, zarpas de animales, higas de azabache, ramas de coral y crecientes lunares. También le eran colgados colmillos, puntas de cuernas, castañas de las indias, higas de cristal, un pez de plata202 o chupadores de cuarzo con los que los críos jugueteaban con la boca. En el convento de Madres Dominicas del Sancti Espíritu de Toro (Zamora) hay expuesto un Niño Jesús con un cinturón de lactante203 del que cuelgan dos higas de cristal de roca. Menos frecuentes serán los chupadores de coral, como el que se encuentra en el cinturón del Niño de la Encarnación del monasterio de Santo Domingo de Toledo. La pieza posiblemente provenga de un cinturón rico labrado en oro, como los que fueron realizados para los infantes españoles, dada la calidad que presenta204. 

			Los cinturones mágicos a veces terminaban como exvoto en el ajuar de alguna imagen mariana, como vemos, y se colocaban con total naturalidad en el talle del Divino Infante205. En el joyero de la preciosa Virgen del Carmen de San Cayetano de Córdoba, de entre la multitud de alhajas que atesora, destaca un dijero de piezas de plata. Se trata de una cadenilla de la que penden todo tipo de campanitas, crucifijos, cifras o cascabeles que se le pone al Niño Jesús en las grandes ocasiones. Otro ejemplo de factura reciente es el dijero del Niño de Nuestra Señora del Rosario de Bornos. Se trata de una pieza que, en una concepción contemporánea de la ofrenda, está hecha ex profeso para esta Imagen. Representa a un Cristo crucificado triunfante que eclipsa al sol, sobre un campo de estrellas. Aparecen las cifras alusivas a su condición de principio y fin de todo (Alfa y Omega) con ornamentación de aljófar y una campanita de plata como remate206.  

			Posiblemente el coral sea uno de los materiales al que más propiedades benefactoras se le asociaron. El coral rojo que se extraía de las aguas del Mediterráneo sería apreciado al principio para la joyería cortesana. El hecho de ser un material escaso y difícil de conseguir lo hacía muy codiciado. Era algo que llamaba mucho la atención que cuando se extraía del fondo del mar tornaba su color verde pardo en un rojo encendido muy atractivo, adquiriendo una dureza que admitía incluso el pulido. Sin embargo, el hecho de atribuírsele propiedades curativas y benefactoras contra las enfermedades hizo que se usara casi exclusivamente para este fin, lo que propició que quedara relegado para las clases populares en poco tiempo. 

			Magníficos ejemplos nos han llegado de joyas españolas de carácter popular hechas con coral y plata en un estilo ciertamente arcaizante. Es básicamente en la zona de León, Zamora o Salamanca donde encontramos más similitudes en las piezas de joyería de este tipo, que también se dan por capilaridad, en la franja limítrofe con Portugal. 

			En Aliste y Tierra de Alba, se utilizó masivamente el coral. Esta comarca ha conservado un patrimonio etnográfico sin parangón por su riqueza, usado hasta tiempos muy recientes. En los primeros años del siglo XX aún se podían ver en las zonas rurales los amuletos más difundidos, como caracoles marinos, higas de azabache, colmillos de ciervo o ramas de coral, prendidos de antiguos gorros infantiles. 

			Aún se conservan muchos ejemplos de joyas de este tipo donde las sartas o ramas de coral adquieren mucho protagonismo. Especialmente las joyas de coral pasarían de madres a hijas, ya que existía la creencia de que, atadas al muslo, ayudaban en la buena consecución del parto207. 

			También era relativamente frecuente ver críos pequeños con ramitas de coral colgadas al cuello. Existen incluso representaciones del Niño Jesús portando ramas de coral, vinculando de esta manera su condición vulnerable de niño con el resto de las criaturas necesitadas de protección. En la pintura fechada en el siglo XV de la Virgen de Penáguila, de Alicante, el Niño Dios porta una rama de coral colgada del cuello. Ejemplos similares podemos encontrarlos en pinturas europeas, como la Virgen con Niño de Masaccio expuesta en la galería de los Uffizi de Florencia, o en la Dama con su hija de B. Bruyn el Viejo, en el Hermitage de San Petersburgo.

			Temeroso de su ignorancia y de la magnitud de las fuerzas de la naturaleza, el ser humano siempre se ha cuestionado su existencia. Hasta finales del siglo XVI el hombre se preguntará sobre su propio origen y el del mundo que lo rodea, como algo natural. En ese momento aún había una valoración positiva de la ciencia y de la filosofía. Sin embargo, en el siglo XVII se abandonará a Dios y a Su voluntad, tomándose como pecaminosa la búsqueda de respuestas a las cuestiones formuladas anteriormente. Estas prácticas iban a ser consideradas ahora como pecado de orgullo y soberbia con el Altísimo. En este momento la fe tenía que estar por encima de cualquier otra disciplina, dejando por detrás a todo lo demás. Sin embargo, nos resulta asombroso que nada de esto afectara de manera significativa a la creencia general del poder curativo de determinadas joyas o materiales; y es que resultaba difícil establecer los límites. Por un lado, se depositaba la confianza sobre un objeto en la creencia de que alejaría el mal, algo que se relaciona directamente con lo mágico, pero a su vez se invocaba a Dios por medio de un elemento material que nos ayudaba a fortalecer la fe, aspecto claramente relacionado con lo sagrado.

			Las joyas devocionales surgirían con el cometido claro de acercar al fiel a Dios. Actuarían como la herramienta cercana y tangible que conectaría al devoto con la divinidad representada en la alhaja, sin necesidad de acudir a un lugar de culto ni tener a la devoción enfrente. Sin embargo, desde el momento que una joya le es ofrecida a la Virgen pasará a ser complemento de su indumentaria, y como ya vimos, parte indisoluble de su iconografía también. La vestimenta, los atributos propios de Reina y las joyas actuarán como un todo que facilitará la conexión y acercará a María al devoto. Es decir, que se dará la circunstancia concreta para las alhajas de colaborar en el vínculo con lo sagrado en ambos momentos y en los dos sentidos. Esto es, por sí mismas en un sentido ascendente del fiel a la Virgen, y como parte integrante del icono mariano en sentido descendente, desde éste al devoto. 

			

			
				
					150	Periodo del bajo Renacimiento previo al Barroco.

				

				
					151	MARTÍNEZ ALCÁZAR, Elena. Alhajas de cuello y escote en el ámbito murciano, en HERRADÓN FIGUEROA, M.ª Antonia (Coord.) II Congreso Europeo de Joyería. Vestir las joyas. Modas y modelos. Ed. Secretaría Gral. Técnica. Sub Gral. de documentación y Publicaciones. Ministerio de Educación, Cultura y Deporte. Madrid, 2015. Pp 331-333

				

				
					152	Translúcidos.

				

				
					153	A veces se usa esta denominación para referirse a las perlas pinjantes.

				

				
					154	ARBETETA MIRA, Letizia; en ARBETETA MIRA, Letizia (Coord.) La joyería española de Felipe II a Alfonso XIII. Ed. Nerea, S.A. Madrid, 1998. Pp 474  

				

				
					155	También llamado bandeau o bandó

				

				
					156	ARBETETA MIRA, Letizia. «Precisiones iconográficas sobre algunas pinturas de la colección del Museo de América, basadas en el estudio de la joyería representada» [en línea]. Anales del Museo de América 15: año 2007. [Consulta: 16 de noviembre de 2019]. Disponible en http://dialnet.unirioja.es/servlet/articulo?codigo=2572556

				

				
					157	SÁNCHEZ-LAFUENTE GÉMAR, Rafael y otros. El patrimonio de la Virgen de los Remedios. Catálogo de la exposición. Ed. Excmo. Ayuntamiento de Antequera. Antequera, 1997. Pp. 10

				

				
					158	A veces nos hemos topado con el término camándula también para referirse a un rosario. La RAE define camándula en su primera acepción como un «rosario de uno o tres dieces»  

				

				
					159	Cinco tramos de diez repeticiones del Avemaría, terminadas con un Padrenuestro y la advocación Gloria Patri.

				

				
					160	HORNEROS GUILLÉN, Natalia: «Joyería femenina, un camino español» [en línea]. Blog La casa del Recreador. 23 de julio de 2018. [Consulta: 22 de noviembre de 2019]. Disponible en https://lacasdelrecreador.com/blog/40_joyeria-femenina-un-camino-español.html

				

				
					161	HERRADÓN FIGUEROA, M.ª Antonia. La Alberca. Joyas. Ed. Ministerio de Cultura. Secretaría General Técnica. Subdirección General de Publicaciones, Información y Documentación. Madrid, 2005. Pp. 180

				

				
					162	ARBETETA MIRA, Letizia. Gala y devoción: el rosario en el ámbito hispánico, en HERRADÓN FIGUEROA, Mª Antonia (Coord.) II Congreso Europeo de Joyería. Vestir las joyas. Modas y modelos. Ed. Secretaría Gral. Técnica. Sub Gral. de documentación y Publicaciones. Ministerio de Educación, Cultura y Deporte. Madrid, 2015. Pp 9-14

				

				
					163	Desde esta iglesia partiría el primer Vía Crucis, a instancias de Don Fadrique Enríquez de Ribera a la vuelta de su peregrinación a Tierra Santa, reproduciendo la distancia exacta que había desde la casa de Pilatos al Monte Calvario, donde Cristo fue crucificado. Dado que la partida y el regreso de este viaje, que duraría tres años, fueron desde la casa solariega de los Ribera, en Bornos, se piensa que el primer Vía Crucis pudo haberse realizado en esta localidad antes que en Sevilla, ya que hay constancia documentada del rezo el primer viernes de la cuaresma de 1521. 

				

				
					164	Es llamativo que en esta población se siga celebrando la fiesta del Rosario el primer domingo de octubre, según lo instituyera Gregorio XIII en el siglo XVI y no el día 7 de octubre que sería la fecha fijada en 1913 por Pío X.

				

				
					165	Como la Coronilla de los Siete Gozos de la Virgen, de origen franciscano, o el Rosario de los Cien Réquiems, de proveniencia carmelita.

				

				
					166	Los decenarios son aquellos rosarios de un solo tramo de diez cuentas, rematados por un lado por una cruz y por el otro con una bola algo mayor que las otras diez, para rezar el Padrenuestro. Suelen llevar un asa o anilla.  

				

				
					167	Centro de Investigación del Patrimonio Etnológico 

				

				
					168	ARBETETA MIRA, Letizia. Joyas barrocas en los tesoros marianos de Andalucía, en SÁNCHEZ-LAFUENTE GÉMAR, Rafael. El Fulgor de la Plata. Ed. Junta de Andalucía. Consejería de Cultura. Sevilla, 2007. Pp. 496-497

				

				
					169	Es probable que la denominación de ahogadero se haya confundido a lo largo de la historia con una gargantilla corta de bolas de la que pende un galápago o colgante de filigrana que sí va ajustada al cuello. Creemos que la gargantilla, que también se usa en este traje, es la que realmente debió llamarse ahogador o ahogadero.

				

				
					170	ARBETETA MIRA, Letizia. Gala y devoción: el rosario en el ámbito hispánico, en HERRADÓN FIGUEROA, M.ª Antonia (Coord.) II Congreso Europeo de Joyería. Vestir las joyas. Modas y modelos. Ed. Secretaría Gral. Técnica. Sub Gral. de documentación y Publicaciones. Ministerio de Educación, Cultura y Deporte. Madrid, 2015.

				

				
					171	SÁNCHEZ REYES, Gabriela. Las medallas religiosas. Una forma de promoción de las devociones, en MONTERO ALARCÓN, Alma. Plata Forjando México. Ed. Gobierno del estado de México. México DF, 2011. Pp. 284-322 

				

				
					172	CRUZ SÁNCHEZ, Pedro Javier. Las tres vidas de una medalla. Valores simbólicos y rituales de la joyería popular en el contexto castellanoleonés, en HERRADÓN FIGUEROA, M.ª Antonia (Coord.) II Congreso Europeo de Joyería. Vestir las joyas. Modas y modelos. Ed. Secretaría Gral. Técnica. Sub Gral. de documentación y Publicaciones. Ministerio de Educación, Cultura y Deporte. Madrid, 2015. Pp. 130-131.

				

				
					173	En la provincia de Salamanca se les denomina patenas.

				

				
					174	PIÑEL SÁNCHEZ, Carlos. La belleza que protege. Joyería popular en el Occidente de Castilla y León. Ed. Obra Cultural Caja España-Zamora. Zamora, 1998. Pp. 35

				

				
					175	PÉREZ MORERA, Jesús. (٢٠١٧). La joya antigua en Canarias. Análisis histórico a través de los tesoros marianos [I]. Anuario de Estudios Atlánticos, nº ٦٣: ٠٦٣-٠١٤. http://anuariosatlanticos.casadecolon.com/index.php/aea/article/view/٩٩٢٠

				

				
					176	Ya sea infraverso o supraverso.

				

				
					177	«No hizo nada igual con ninguna otra nación»

				

				
					178	ANDUEZA UNANUA, Pilar. La colección de joyas devocionales del convento de agustinas recoletas de Pamplona, en RIVAS CARMONA, Jesús (Coord.) Estudios de Platería. San Eloy 2009. Murcia, 2009. Pp. 66-67.

				

				
					179	O Vestigia.

				

				
					180	Comúnmente conocido como cristal de roca.

				

				
					181	A veces, en piezas de procedencia mexicana, esos tapizados están ejecutados con plumas de colibrí siguiendo una técnica tradicional propia heredada de los Aztecas. Esto no quiere decir que la aparición del forrado con esta pluma sea indicativo de su proveniencia. 

				

				
					182	ARBETETA MIRA, Letizia. El tesoro del Delfín. Catálogo razonado. Ed. Real Patronato del Museo Nacional del Prado-Ministerio de Educación, Cultura y Deporte. Madrid, 2001. 

				

				
					183	En el Tesoro del Delfín, expuesto en el Museo del Prado, se pueden admirar muchos de estos maravillosos trabajos de glíptica que fueron ejecutados para el Gran Delfín Luis de Francia y que tras su fallecimiento heredaría su hijo Felipe V, primer Borbón español, motivo por el cual se encuentra la colección en España.

				

				
					184	ARBETETA MIRA, Letizia. Fecha catalográfica 109, en ARBETETA MIRA, Letizia (Coord.). La joyería española de Felipe II a Alfonso XIII. Ed. Nerea, S.A. Madrid, 1998. Pp. 155

				

				
					185	Esta técnica de origen clásico se conoce como pintura bajo vidrio.

				

				
					186	Para los Estigmas de la Pasión podemos encontrar diferentes denominaciones como Arma Christi, Vexilla Regis, Improperios, Martirios, Tormentos o Señales de la Pasión. Responden a los distintos pasajes de la Pasión y se consideran tanto un oprobio como un trofeo de gloria en Cristo, como Varón de Dolores.

				

				
					187	ARANDA HUETE, Amelia. Las joyas de la Virgen de la Almudena, en RIVAS CARMONA, Jesús (Coord.), Estudios de Platería. San Eloy 2008. Murcia, 2008. Pp. 68-69

				

				
					188	El hispanista Archer Huntington, alma mater de la Hispanic Society of América de Nueva York, encargaría en 1928 a la fotógrafa estadounidense Ruth Matilda Anderson un exhaustivo trabajo etnográfico de documentación sobre las costumbres españolas. El estudio del traje salmantino de La Alberca debió ser uno de sus principales objetivos, ya que la institución conserva excelentes fotografías de las joyas que lo componen, incluyendo el documento muchos datos históricos con un vocabulario rico y específico utilizado en su descripción, en lo que se considera un excelente trabajo de catalogación para la época. Estudios de este tipo y sobre esta temática en concreto serían inéditos en España hasta entonces, y aún hoy en día nos sorprende por su calidad. 

				

				
					189	Ecce Agnus Dei qui tolli pecatta mundi

				

				
					190	Llamado popularmente así por encontrarse cuajado de perlas bordadas al tejido en un número cercano a esa cantidad. Tanto el manto como el delantal de perlas desaparecerían en una incautación de patrimonio a la Catedral Primada de Toledo llevada a cabo en septiembre de 1936. Se trataba de una imponente pieza del siglo XVII sin parangón en España. Las perlas estaban montadas sobre hilos y flores de oro y aljófar, que se alternaban con importantes piezas de joyería de plata y oro repartidas por toda su superficie.

				

				
					191	En una posible alusión a la Catena Aurea de San Agustín donde dice: «La fe produce la oración y a su vez, la oración produce la firmeza de la fe».

				

				
					192	MARTÍNEZ ALCÁZAR, Elena. Alhajas de cuello y escote en el ámbito murciano a través de la documentación notarial (1759-1808), en RIVAS CARMONA, Jesús (Coord.), Estudios de Platería. San Eloy 2009. Murcia, 2013. Pág. 336

				

				
					193	ARBETETA MIRA, Letizia. El arte de la joyería en la colección Lázaro Galdiano. Ed. Obra social y cultural Caja de Segovia – Fundación Lázaro Galdiano. Segovia, 2003. Pp. 137-139

				

				
					194	CEA GUTIÉRREZ, Antonio. Joyas barrocas en los tesoros marianos de Andalucía, en SÁNCHEZ-LAFUENTE GÉMAR, Rafael. El Fulgor de la Plata. Ed. Junta de Andalucía. Consejería de Cultura. Sevilla, 2007. Pp. 486

				

				
					195	1)—«No hay en la corte mujer que peque ya de liviana, porque todas traen firmezas al cuello si no en el alma» (Tirso de Molina en su obra Quien calla otorga)

					2)—«El novio le dio a la novia un anillo de oro fino, ella le dio su firmeza que vale más que el anillo» (Popular. Miranda del Castañar, Salamanca)

				

				
					196	Se trata de un rico broche de oro con las cifras JHS, alusivas a Jesús. Los resplandores también se asociarán a la figura de Cristo para remarcar la supremacía de su naturaleza divina sobre la humana.

				

				
					197	Personaje de la mitología griega en forma de monstruo femenino. Medusa está considerada como una de las tres gorgonas.

				

				
					198	ARBETETA MIRA, Letizia, en ARBETETA MIRA, Letizia (coord.). La joyería española de Felipe II a Alfonso XIII. Ed. Nerea, S.A. Madrid, 1998. Pp. 90

				

				
					199	En algunos lugares son conocidos como catalinos, por deformación de la voz inglesa chatelaine. Los chatelaines eran unos broches prendidos del cinturón de los que colgaban unas cadenas con pequeños útiles domésticos como tijeras, dedales, relojes o llaves. 

				

				
					200	Considerado como enfermedad sobrevenida por una mala mirada, que muchas veces no dependía de la voluntad del aojador, sino de una especie de veneno que algunos ojos tenían. Otras enfermedades como el alunamiento o el mal de aire también podían ser evitadas con estos objetos.

				

				
					201	Se consideraba que el tintineo de las campanillas ahuyentaba a las brujas y al maligno. Muchas veces estos cascabeles eran piezas de joyería de buena factura. A veces representaban a sirenas, que simbolizaban la perversión del lado femenino, peligrosa por su canto embaucador sobre el varón, pero eficaz contra el maleficio. En ocasiones la sirena iría montada sobre un delfín, símbolo de la amistad, en alusión a Cristo como salvador de las almas naufragadas en el mar el pecado.

				

				
					202	El pez (Ichtys en griego) como símbolo de Cristo, reproducido como amuleto cristiano. A veces se utilizó la inscripción CΩAIC, que significa: Jesús -Cristo- Hijo de Dios, sálvanos

				

				
					203	En ciertos lugares de Castilla también se les denomina rastras de criatura.

				

				
					204	El valor de estas joyas custodiadas en conventos de clausura es doble, ya que permiten analizar técnicamente el objeto sin plantearse la posibilidad de una falsificación, algo que no sucede con las piezas provenientes de colecciones particulares, donde la sospecha siempre está presente.

				

				
					205	Resulta cuanto menos paradójico encontrar portando un dijero al Niño Jesús, el Hijo de Dios. Su primitiva función protectora para el mortal, tornará a otra de tipo representativa y ornamental cuando pasa a formar parte de la iconografía del Divino Infante, para rememorar el testimonio de Fe que fue la donación, y en algunos casos también la memoria del donante.

				

				
					206	Este trabajo ha sido realizado en 2019 por la firma de joyas el Oribe.

				

				
					207	RIOS LLORET, Rosa E. Centinelas del bienestar. Joyas protectoras en la pintura española del Renacimiento y Barroco, en HERRADÓN FIGUEROA, Mª Antonia (Coord.) II Congreso Europeo de Joyería. Vestir las joyas. Modas y modelos. Ed. Secretaría Gral. Técnica. Sub Gral. de documentación y Publicaciones. Ministerio de Educación, Cultura y Deporte. Madrid, 2015. Pág. 283-289
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			Madonna delle Grazie, Italia. En muchos casos las joyas devocionales pasaron a los joyeros marianos ofrecidas como exvotos, y serían colocadas con total naturalidad sobre las imágenes de la Virgen.
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			Dijero o cinturón de infante del Niño Jesús de Ntra. Sra. del Rosario de Bornos, en Cádiz. Foto: César Díaz.
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			María Santísima de los Dolores. Orden Seglar Servita. Cádiz. La Imagen porta en el pecho un excepcional corazón dieciochesco con siete puñales de oro, rubíes, diamantes y esmeraldas. Foto: Jesús Savona León.
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			Sorberbia imagen de Ntra. Sra. de la Esperanza de Málaga. Lleva sobre el pecherín un espectacular juego de lazos y pendientes de oro y esmeraldas, y en el vientre el sol alusivo a Jesucristo, como corresponde a su advocación. Foto: LM Gómez Pozo.

		


			6. Las joyas no devocionales

			«El oro no puede ser puro, 

			y las personas no pueden ser perfectas»

			Proverbio oriental

			De acicalamiento personal

			Los metales preciosos y las gemas de América darían un impulso a la joyería fabricada en España a partir del siglo XVI. Las alhajas renacentistas hispánicas se caracterizarían por su perfección y buena técnica y por la utilización del colorido que aportaban los esmaltes y la pedrería, aún con una labor primitiva en la talla. En el siglo XVII se experimentarían una serie de innovaciones técnicas que iban a influir también en lo decorativo. Las joyas españolas no iban a ser ajenas a las nuevas tallas, mucho más atractivas, y a los renovados diseños florales en las decoraciones, aunque lo asimilaría de una manera muy lenta. Los esmaltes, que tan de moda habían estado, y que con tanta maestría se habían utilizado, quedaron relegados ahora para las partes traseras de las piezas, casi exclusivamente. La joyería española, que primitivamente era muy similar a la del resto de Europa, a partir de este momento va a acentuar su personalidad con determinadas tipologías asociadas a la Corte española exclusivamente, al tardar más que el resto del continente en asimilar los nuevos gustos importados208. El reinado de Felipe III, que se prolongó hasta 1621, está considerado como el inicio del declive del imperio español. Sin embargo, el periodo coincide con el momento de máximo esplendor de la platería y la joyería en España. Esto lo corroboran las piezas que se conservan de este periodo, por la alta calidad y por su valor material. Por lo que se ve, las pragmáticas que intentaron contener el gasto no debieron de tener demasiado éxito, confirmándose el hecho de que, en los tiempos de crisis, el lujo y el despilfarro suelen verse incrementados.

			La moda, sobre todo en el atuendo femenino, es la que marcaría a partir de ahora las nuevas formas de la joyería, que tendría que adaptarse a la hechura de los nuevos diseños de los vestidos y a decorar los amplios escotes con piezas de gran tamaño. Surgirán de esta manera las denominadas joyas de pecho. Por su parte, los pendientes evolucionarán hasta alcanzar tamaños extraordinarios, ante la desaparición de los cuellos de lechuguilla o gorgueras, que imposibilitaban su colocación.

			Con la extinción de la dinastía Habsburgo y la llegada de los borbones al trono, entrarían aires renovadores a la corte española, ávida de conocer las nuevas tendencias europeas. Los vestidos y joyas a la moda de París llegarían para quedarse, aunque convivirían aún largo tiempo con los gustos españoles de la centuria anterior.  

			Las rosas

			Las rosas o rosas de pecho en general van a ser alhajas de perfil circular u ovalado. Este tipo de joyas se vestían adornando distintas partes de la zona pectoral. Se colocaban centradas en el pecho, aunque terminarían subiéndose al borde del escote a finales de siglo. Fueron piezas muy habituales durante el siglo XVII, describiendo formas octogonales, cuadradas y rectangulares, que podían disponer o no de ventana209. Con el tiempo los cercos que rodeaban a esas ventanas fueron evolucionando y ganando presencia, llegando a darse estructuras caladas muy voluminosas y ricas. A veces podía añadirse un copete o morrión metálico, lo que hacía que se viese modificada su primitiva forma redondeada, o también una almendra colgando por su parte baja, a modo de pendoleque210. Las rosas van a ser piezas realizadas en oro o en plata, en planchas caladas y cinceladas, normalmente enriquecidas con piedras o perlas, que pueden adoptar también forma acorazonada o de lazo. Se trata de joyas exclusivamente para ornamentación, dejando a un lado cualquier vinculación devocional, aunque a veces se puedan encontrar ejemplos con motivos piadosos, dado que la sociedad española del momento viviría profundamente el hecho religioso. Genéricamente se les puede denominar también broches, aunque realmente no lo serán ya que no se trata de piezas de cierre, sino que son alhajas sin otra función más que la ornamental. Se colocaban cosidas al tejido, llevando a veces pasadores para facilitar la tarea, y también vistosos lazos textiles.

			Una joya que podríamos encuadrar dentro de este tipo, pero que va a adquirir entidad propia, serán los llamados broqueles211 o broqueletes, y a los que Arbeteta se referirá con acierto como panes o panes de Antequera212. Se trata de unas piezas redondas de un diámetro algo mayor al usual en las rosas. Están ejecutadas en chapa de oro calada y cincelada con diamantes embutidos de talla antigua. Se le adivinan unos nervios en forma de cruz griega que se repetirán girados en forma de aspa, resultando un alma estructural de ocho brazos o radios encerrados en un círculo, con volumen, sobre los que se desarrolla un dibujo vegetal claramente barroco. 

			El tesoro de la Virgen de Gracia de Carmona posee seis grandes panes, de los que tres de ellos responden claramente a esta descripción. Los otros tres, aunque en esencia también lo hacen, tienen una impronta mucho más calada, formados por pequeñas piezas iguales unidas unas a otras. Sanz Serrano se referirá a ellos como broches barrocos en su catálogo213.

			Otro ejemplo de especial importancia es el broquel que posee Nuestra Señora de la Caridad de Sanlúcar de Barrameda, en Cádiz. La pieza, al igual que ocurre en las devociones más importantes, procede de una familia nobiliaria cercana, en este caso de la casa ducal de Medina Sidonia, gran benefactora de la Imagen y de la cofradía. Se trata del ducado hereditario más antiguo del reino de España que sería entregado a Juan Alonso Pérez de Guzmán, Conde de Niebla, en 1445. En los momentos de mayor hegemonía, el señorío jurisdiccional ocuparía gran parte de las actuales provincias de Cádiz y Huelva, llegando hasta la frontera con Portugal. En este tiempo se añadirían otros títulos nobiliarios a la Casa, que llegó a ser una de las más importantes del reino. 

			La Imagen de Sanlúcar es una réplica de la Virgen de la Caridad de Illescas, que Pedro Rivera Sarmiento, dedicado al comercio transoceánico, llevaba consigo en sus viajes a principios del siglo XVII. Adquirió una gran devoción en la población, auspiciada por el señor duque, a instancias de quien se construyó un templo donde darle culto. Llegó a ser nombrada Patrona de todos los estados ducales, conservándose esta tradición aún hoy en algunas de las poblaciones pertenecientes al entonces señorío214. El tesoro de la Caridad sanluqueña posee importantes piezas de joyería española, ya que además del patrocinio de los duques, recibiría otras muchas importantes donaciones. Hay que tener en cuenta que la situación geográfica de la población en la desembocadura del río Guadalquivir, sería determinante para su desarrollo. Sanlúcar actuaría como puerta de Sevilla, ciudad en donde estaba establecida por entonces la Casa de la Contratación con las Indias, creada para fomentar y regular la navegación con los territorios de ultramar215. Aunque las expediciones se gestaban y partían desde Sevilla, muchos armadores se asentarían en Sanlúcar, ya que, una vez hecha la travesía fluvial, era desde donde los barcos se hacían a la mar hacia el otro lado del mundo. Para asegurarse una buena consecución de los acontecimientos y una vuelta segura a casa, era preceptivo encomendarse a Nuestra Señora. Cuando las naves habían arribado a puerto tras estos largos viajes, es cuando se hacían efectivas las donaciones ofrecidas como acción de gracias, que la mayoría de las veces eran en forma de oro, plata, piedras preciosas e incluso joyas de factura indiana, de las que el joyero de la Virgen de la Caridad tiene buenos ejemplos. 

			Otro espectacular broquelete podemos admirar cada ocho de septiembre en la salida procesional de Nuestra Señora de los Milagros de El Puerto de Santa María, también en Cádiz. Se trata de una llamativa pieza de oro y diamantes de noventa mm de diámetro, muy similar al ejemplar de Sanlúcar. Suele llevarlo prendido en la parte trasera, sobre el manto. En este caso particular va rematado a modo de copete con otra pieza. Se trata de una extraordinaria banda de pasos y pasillos de oro y diamantes, colocada sobre un armazón metálico en forma de lazada, que le sirve de estructura. Una banda como aquellas de las que hablamos que se usaban en el siglo XVI cruzadas al pecho, tanto en la indumentaria femenina como en la masculina, y que tan preciadas fueron en su tiempo. 

			Un ejemplo más, similar a los citados, es la rosa crucífera216que porta la maravillosa imagen de Nuestra Señora de la Asunción de la localidad sevillana de Estepa. Se trata de una magnífica pieza de 9,5 cm de diámetro con decoración vegetal calada y diamantes de talla tabla embutidos, que responde al esquema característico de esta tipología, y que resulta espectacular.

			Estos broqueles, aunque debieron ser joyas muy del gusto de la época, desde luego no estuvieron al alcance de todo el mundo, debido a su tamaño y suntuosidad, siendo tan solo accesibles para las familias más poderosas de la nobleza y la del propio rey. Prácticamente los ejemplos que se conservan lo hacen en tesoros marianos, a los que llegarán ofrecidos por estas familias. En la pintura podemos disfrutar de algunos otros ejemplos de este tipo de joyas, como la que luce en el pecho la marquesa de Priego, Feliche María de la Cerda y Aragón, en un retrato de Carreño de Miranda de 1675 perteneciente a la casa de Medinaceli. Atribuido a Murillo, existe un Retrato de dama, pintado entre 1655 y 1665, en el Museum of Art John G. Johnson Collection, de Filadelfia (EE. UU.), donde se distingue una pieza similar a un broquelete, que la modelo lleva en el pecho, aunque con pequeña ventana central con una representación mariana. En el caso particular del retrato que Alonso Cano hiciera de Luisa Francisca de Guzmán217, perteneciente a la casa de Medina Sidonia, se adivina un broquel de gran tamaño prendido a la altura del vientre de la dama. Creemos que esta joya bien pudiera ser el que se conserva en el tesoro de la Virgen de Caridad sanluqueña que señalábamos antes, dada la calidad de la pieza y la vinculación de la señora y de su familia con esta devoción mariana. 

			Si nos fijamos en las pinturas coloniales de escuela cuzqueña218, veremos que en el ámbito novohispano era muy frecuente colocar sobre la imagen de la Virgen, a modo de guirnaldas, enormes mazos de perlas que se prendían de estos broqueletes. Este tipo de retratos nos dan una idea clara de la manera en que se arreglaban y enjoyaban a las imágenes vestideras en aquellas tierras, a partir del Barroco. En general, son representaciones sencillas, algo primitivas, que desprenden cierta ternura por su técnica y composición, pero que sin embargo suelen tener un alto grado de detalle. Existen extraordinarios ejemplos de pinturas de este tipo. En Perú serán muy frecuentes las de Nuestra Señora del Rosario de Pomata o Nuestra Señora de Belén, dos grandes devociones andinas. Si nos fijamos, en todos los retratos que encontramos de estas imágenes, aparecerán largos mazos de perlas a modo de guirnaldas prendidos de broqueletes o panes. A veces también irán colgados de lazadas textiles, cogidas al manto o la saya. 

			La imagen de Nuestra Señora de la Candelaria de Tenerife suele lucir un espectacular mazo de perlas que nace de su hombro izquierdo, cruzando el pecho en diagonal en forma de guirnalda hasta el talle, al modo de aquellas devociones americanas. Estas perlas provenían de las provincias hispánicas de ultramar, de donde eran originarias, y en España tuvieron mucha aceptación. Gran parte de los compatriotas que se marcharon al nuevo mundo en busca de un mejor porvenir, serían canarios. La mayoría de ellos, aun en la lejanía no perdieron la raigambre y siguieron fieles a sus devociones locales, para las que no escatimaron en sus ofrendas una vez que habían reunido algún capital. Este hecho explica la multitud de retratos que se conservan de esta Imagen, a un lado y otro del océano. Dos ejemplos pueden ser el que se expone en el Museo de Arte Ponce de Puerto Rico, o el que custodian los dominicos en el convento de Candelaria, en Tenerife219. En ambos se pueden apreciar con claridad los mazos de perlas y los broqueletes de los que parten. 

			Rosas acorazonadas

			Sobre todo, en los ambientes más selectos, durante el siglo XVIII las rosas de pecho irían adquiriendo un perfil triangular invertido. La base de este triángulo, una vez prendida la joya, recorrería la línea del escote del vestido, lo que ya vimos que evolucionaría hacia las joyas denominadas petos o alamares. Sin embargo, a medio camino entre la rosa y el peto, en la primera mitad de siglo aparecerá una curiosa alhaja con la forma en uve característica, con diseño de hojarasca y adornos de piedras preciosas a la moda del momento, pero con copete de remate convertido en corona. Existen espectaculares ejemplares de esta curiosa tipología, custodiados en los tesoros de la Virgen de Gracia de Carmona, del Rosario de Antequera o el de la Virgen del Socorro de Córdoba. También en esta ciudad, el joyero de Nuestra Señora del Carmen de San Cayetano contiene dos rosas acorazonadas coronadas muy singulares. Una de ellas, con un meritorio trabajo de filigrana de oro, algo no demasiado usual para este tipo de piezas. La otra, de hojarasca de oro calado, es parecida a la existente en el tesoro de Gracia de Carmona, pero con la singularidad de estar engastada de rubíes, algo nada normal entre las piezas de las que tenemos conocimiento. En general estas rosas coronadas suelen ser de un solo cuerpo, sobre el que se remachan botones engastados de piedras, normalmente esmeraldas o diamantes. Aunque existen ejemplos posteriores, el modelo acorazonado con corona debió fraguarse hacia los años ochenta del siglo XVII, si tenemos en cuenta el dibujo nº1 del folio 29 del Códice de Guadalupe, que recoge un ejemplar de filigrana de oro y perlas.

			En la corona de Nuestra Señora del Mayor Dolor de la localidad gaditana de Puerto Real, que vimos que se ejecutó para alojar unas piezas antiguas de interesante factura, distinguimos una rosa acorazonada con corona. La joya ocupa un lugar principal en el canasto, aunque desgraciadamente posee una desafortunada sustitución del botón central, previsiblemente engastado de diamantes, al igual que el resto de la pieza. Por el revés se aprecian las huellas de dicha sustitución, así como los vestigios de haber tenido un asa para cuelgue, con lo que parece claro que debió tratarse de un colgante de pecho.

			El joyero de Nuestra Señora de los Remedios de Antequera posee una interesante variación sobre el modelo. Se trata de una pieza bastante parecida a las anteriores, con el mismo esquema, que se remata con una cruz de Jerusalén posiblemente añadida, cuya principal característica es la utilización de pequeñas flores esmaltadas en tembladera. Los esmaltes de los pétalos son opacos y forman veteados de diferentes colores, mientras que los estambres están tratados como esferillas blancas y de color. Las flores en tembladera, esto es, montadas sobre muellecillos, eran un vistoso recurso usado por las joyas denominadas airones o ramos. Primitivamente estas joyas fueron usadas como adornos para la cabeza, pero al ir cambiando la moda de los peinados, dejarían de tener un lugar concreto donde colocarse. En contra de lo que se pudiera pensar, esto no las hizo pasar de moda, sino que rápidamente irían a ornamentar la pechera de los vestidos, adoptando diversas formas e incorporándose a los nuevos estilos de joyas. Las tembladeras consisten básicamente en un muelle con un motivo de remate, normalmente una flor, un ave, una mariposa o un botón de pedrería. El muelle, unido mediante un vástago a la joya oscila con el movimiento, lo que hace que centelleen las piedras, haciendo a la pieza muy atractiva220. La Virgen de la Caridad sanluqueña posee una rosa acorazonada con flores en tembladera esmaltadas de azul, que merecería un estudio exhaustivo. Fue incorporada sobre la cara trasera del resplandor de la maravillosa corona de oro que posee, al ser enriquecida con motivo de su coronación canónica en 1965.

			Aunque las tembladeras son elementos de la joya, cuando son numerosas le configuran a la pieza un nuevo aspecto, de ahí que, si su presencia es destacada, la joya recibirá por extensión ese mismo nombre, tembladera. En español estas piezas también se pueden denominar ramos221, ya que a veces responden a una morfología de ramilletes de flores. En el joyero de la esplendorosa Virgen del Valle de Écija existe un ramo de gran tamaño, de flores en tembladera que la Imagen porta con sus vestimentas de gala. Parece una obra documentada de Damián de Castro, quien como ya vimos, ejecutaría en 1760 su maravilloso rostrillo rico.

			Águilas bicéfalas

			Son muy interesantes este tipo de piezas con la forma de águila coronada de dos cabezas, que surgirán como adornos para el pecho. En la joyería se van a integrar desde el primer tercio del siglo XVII como símbolo de prestigio, paradigma del atributo real relacionado directamente con el anagrama de la Casa de Habsburgo. En Andalucía es donde se han localizado más ejemplos y donde posiblemente se desarrollaría el modelo. Realmente existen distintas tipologías como puedan ser medallas, joyas de pecho, colgantes o nudos de rosarios. Más escasos serán los relicarios con esta forma, de los que aportamos algún ejemplo. En 1991, el Museo Nacional de Artes Decorativas adquiriría un enorme pectoral con forma de águila bicéfala de oro, esmaltes y diamantes de excepcional calidad. Dispone de una rica medalla central de la Concepción sobre creciente, flanqueada por rayos flamígeros y con los símbolos de la Letanía Lauretana. Al principio se consideró pieza dudosa, por su gran tamaño y la falta de ejemplares similares, pero Arbeteta justificó su autenticidad222.

			A partir del XVIII el modelo pasará a la joyería popular, normalmente en labor de filigrana223, en la que se produce un estancamiento en la evolución del patrón original, que va a perdurar hasta el siglo XXI.

			Interesantísima debió ser joya de pecho de oro y esmeraldas con forma de águila que poseyó la imagen canaria de Nuestra Señora de la Candelaria224, desaparecida en el siglo XIX. Posiblemente la pieza proviniese de donaciones de navegantes, muchos de ellos andaluces, que realizaban la ruta de las Indias. Otro ejemplo, esta vez de peto, con forma de águila bicéfala es la del tesoro de la Esclavitud225de Nuestra Señora de los Remedios de Antequera. Se trata de una pieza posiblemente de transición entre siglos, de taller antequerano, por ciertas similitudes con las otras piezas de ese joyero y del de la Virgen del Rosario de la misma localidad. Encontramos semejanzas en la morfología de las alas de esta pieza con aquellas otras piezas sobrepuestas a la corona de Puerto Real226 que antes aludíamos, aunque con un estilo algo más avanzado en las de la corona gaditana. 

			Los lazos 

			De la evolución de aquellos lazos textiles que ayudaban a fijar a la indumentaria las joyas de pecho surgirían las lazadas metálicas tan usuales en el siglo XVIII. Estas piezas se convertirían en la tipología más repetida de la centuria, tanto en su variante de joya de pecho como de pescuezo227. Cuando los lazos presentan los extremos levemente curvados hacia abajo, se denominarán corbatas, por asemejarse a los lazos de las corbatas que usaban los varones en su indumentaria. Tipológicamente son idénticas a las joyas de pecho, presentando un desarrollo horizontal, pesado y macizo, equilibrándose a veces con un pinjante o un pequeño copete superior. El éxito del modelo español iba a ser extraordinario, como podemos comprobar en los dibujos de los exámenes de maestría que se conservan228. No solo se usará como joya de pecho, sino que durante el siglo XVIII se consolidaría, con algunas variaciones, como joya colgante para el cuello229. Tuvieron tanta aceptación que el modelo comenzó a transformarse hacia 1700 para adaptarse y pasar a formar parte de las joyas de pescuezo exclusivamente, presentando lazadas más rectas, dobles y finas. Iban rematadas con adornos vegetales, evolucionando y creciendo en vertical, con los lazos apuntando hacia arriba y añadiéndosele una o dos piezas colgando de la lazada. Normalmente una cruz griega o una lágrima, con un nudo central, denominado trecho.

			De este tipo de piezas se conservan abundantes ejemplares. El foco de producción de los lazos de oro y esmeraldas sería la ciudad de Córdoba. Son modelos muy difundidos ya que, además de que fueron muy del gusto de la época, existía una red bastante extensa de comerciantes cordobeses por todo el territorio. Muchos se conservan en joyeros de imágenes marianas, como el de la Virgen del Rosario de Antequera, que conserva una espectacular pieza de esta tipología. El tesoro de Nuestra Señora de la Esperanza de Málaga posee dos grandes lazos de pescuezo de este tipo, con cruz y trecho, de oro con esmeraldas, que la Imagen suele portar prendidos del pecherín. También dispone de unos zarcillos a juego, tipo pendoleque, con broquelillo circular a la oreja, lazo central y colgante en forma de lágrima, de excelente factura. Este patrón sería muy difundido en España desde principios de siglo y es frecuente toparnos con piezas de este tipo aún hoy en día. Serán constantes también en los dibujos de los exámenes de maestría conservados, lo que demuestra el éxito del modelo230. 

			La joyería popular versionaría estos patrones adaptándolos en gustos y materiales a sus necesidades231. La mayoría de estas piezas populares se harán de filigrana de plata dorada y aljófar, aunque existen también piezas de oro y piedras, principalmente diamantes. Las denominaciones conservadas de estas joyas no concuerdan con las de las piezas de las que provienen, surgiendo una confusión generalizada en las nomenclaturas heredadas, que además variarán según la comarca a la que pertenezcan. Sin embargo, han llegado a nosotros importantes piezas de este tipo, dotadas de grandes dosis de creatividad muchas de ellas, para conseguir vistosos resultados con medios realmente limitados.  

			Como decíamos, las joyas de pecho tendrían una evolución hacia el cuello, ante la necesidad de adornar los escotes de las damas, que ya vimos que cada vez serían más amplios. El gusto por las esplendorosas joyas de pecho que se estaban haciendo en la segunda mitad del siglo XVII no había cambiado demasiado en la siguiente centuria. A pesar de la entrada de las nuevas y ligeras joyas francesas, muchas de aquellas pasarían directamente a colgarse del cuello, prendidas de un cintillo textil o ahogadero. A veces se hacían composiciones y ampliaciones a modelos existentes. Por los retratos, vemos cómo se usaban unas peculiares joyas de pescuezo que parecen formadas por una pieza del tipo de los petos de media luna de la que cuelgan unas guirnaldas en cascada, con uno o dos cuerpos redondeados de cierto tamaño, a modo de pinjante. Se ataban al cuello con cintas ahogaderas o cortos carcanes232. También se dieron en el Virreinato de Nueva España, como se puede comprobar en los retratos mexicanos conservados de las damas de origen español, o la famosa serie de las castas que se expone el Museo de América de Madrid. 

			La cofradía del Rosario de Antequera posee un magnífico ejemplar de este tipo, de oro y esmeraldas, cuyo cuerpo principal recuerda al peto representado en el folio 42 vuelto del códice de Guadalupe, de hechura cordobesa233. Por su parte, el joyero de la Virgen del Soterraño de Barcarrota, en Badajoz, atesora una serie de importantes piezas españolas de oro y esmeraldas de gran valía. Destacan de entre todas ellas una imponente cruz pectoral, un par de grandes cruces latinas con lazo y otras dos más pequeñas, un delicioso corazón coronado y dos espectaculares joyas de pescuezo de oro y diamantes. De estas dos últimas, aunque algo modificada, sobresaldrá una que responde al modelo antes descrito de peto de media luna con guirnaldas y pinjantes. La alhaja tiene anexionados una pareja de pendientes a juego, tipo girandole, además de un cuerpo calado redondeado. Tiene la particularidad de que el conjunto de joyas le es distribuido sobre el manto, al modo en que primitivamente se enjoyaran a las imágenes de la Virgen, cuando el único revestimiento textil que se disponía sobre la imagen era éste.

			El peto

			La mayoría de los petos de los que ya hemos hablado fueron realizados como joyas para uso civil o de acicalamiento personal, que pasarían a los ajuares marianos por diferentes causas. Sin embargo, en el tercer cuarto del siglo XVIII, momento en que la devoción a la Virgen adquiere mayor fuerza, se realizarían muchos de ellos expresamente para el uso de las imágenes. La Virgen del Tránsito234, al cuidado de las beatas terciarias franciscanas del Hospital del Pozo Santo de Sevilla, posee uno que estilísticamente responde a la estética del momento, pero que incorpora un Anagrama de María coronado, señal inequívoca de que la pieza fue ejecutada expresamente para la Virgen. Revela pertenecer a la tipología que predomina en el barroco europeo, sin embargo, presenta características muy españolas, sobre todo en la talla de las piedras y en el hecho de que éstas presenten color. El diseño conecta con los modelos barrocos de Cerini y se asemeja bastante al dibujo de este autor conservado en el Victoria & Albert Museum de Londres235, así como al del folio nº3 vuelto del Códice de Guadalupe.

			La preciosa imagen de la Virgen del Carmen de San Cayetano de Córdoba posee un singular peto de oro y piedras de color que se conoce como el de gala o de salida. Se trata de una pieza de gran tamaño tipo alamar o media luna, datada a finales del siglo XVIII, obsequio de la Marquesa de Benamejí236. Su diseño es tardío, presentando un dibujo muy calado de líneas limpias. Contiene trescientas trece piedras engastadas entre amatistas, esmeraldas, citrinos y rubíes. Este joyero posee más de trescientas piezas entre las que destacan alhajas excepcionales de los siglos XVII, XVIII y XIX237. Además de las que ya se han tratado, nos resulta muy interesante una colección de relicarios y medallones pintados con montura de plata, destacando en la colección un aderezo romántico del siglo XIX en oro y amatistas muy completo, que incluye tiara y otra serie de valiosas joyas.

			El tesoro de la Virgen de la Asunción de Estepa guarda dos importantes piezas más que merece la pena destacar. La primera de ellas es un peto de oro y plata calado con engaste de diamantes y esmeraldas. Presenta forma triangular algo acorazonada con corona de remate, y está fechado en la primera mitad del siglo XVIII. Lleva sobrepuesto un óvalo orlado de diamantes con un relieve de la paloma del Espíritu Santo que parece añadido, lo que nos hace dudar de que fuera una pieza ejecutada ex profeso para la Imagen. La otra alhaja es quizá la más suntuosa de este joyero. Se trata de un peto tipo alamar con un gran pinjante central, todo de oro y esmeraldas, que la Virgen porta normalmente en la cinturilla. Aunque debe estar ejecutado en los primeros años del siglo XVIII, presenta las características propias del siglo anterior. Se adorna con unas flores sobrepuestas con grandes esmeraldas rodeadas de esferillas esmaltadas, de una factura excepcional238. 

			Extraordinario, por sus dimensiones y excelente hechura es el peto de oro y esmeraldas perteneciente al tesoro de Nuestra Señora de la Sierra, de la localidad cordobesa de Cabra. Sería ejecutado entre 1793 y 1794 por Diego de Vega y Torre, por donación de sus fieles. Para la ejecución se pidió permiso al obispado Córdoba especificándose en la carta de la petición que se emplearían en su fábrica «unos anillos y otras joyas sueltas del tesoro de la Imagen, dejando dieciséis de ellos para el adorno de las manos de la citada Señora»239. Encontramos ciertas similitudes tanto en esta pieza, como en el rostrillo de esta misma Imagen que labrara José de Vela Navarro entre 1776 y 1782, con el peto de media luna de la Virgen del Carmen de San Cayetano de Córdoba. Sobre todo, en la ejecución tan similar de las flores que componen las piezas, lo que nos puede orientar sobre la procedencia del ejemplar carmelita, teniendo el dato cierto de los maestros que realizaran las joyas egabrenses.

			Manillas 

			Las manillas o pulseras son joyas para las manos, colocadas en las muñecas. Hasta el siglo XVIII las manillas se usarían por pares, es decir una en cada mano, de la misma manera que los pendientes que fueron concebidos desde primer momento para ser lucidos en cada oreja. Será a partir del siglo XIX, con la llegada del romanticismo, cuando se comenzarán a usar pulseras desparejadas, algo que hoy nos parece de lo más normal. Hay que tener en cuenta que hasta este momento las joyas se proyectaban como conjunto. Los aderezos estaban formados, hasta el siglo XIX, por un conjunto de joyas para el ornamento femenino completo. Pendientes, collar, adornos de pelo, joyas de pecho, manillas y sortijas integraban estos juegos. Por desgracia, algunos de ellos han llegado hasta nosotros por separado, quedando completamente descontextualizados, dado que fueron concebidos como conjunto.

			Se conoce con el término manilla, tanto a la propia pulsera como a la pieza metálica engastada con piedras que servía de cierre a la misma. Tendremos que tener en cuenta que las manillas en el siglo XVII se componían de varias vueltas de perlas diminutas colocadas sobre las muñecas y cerradas por estos discos de oro240. Un ejemplo magnífico de manillas de procedencia indiana, encontramos en el tesoro de la Virgen de las Nieves, de la isla de la Palma. Cada una la componen cinco vueltas de perlas naturales con un cierre (o manilla) de oro, perlitas aljófar y una esmeralda. 

			En una evolución de las modas, las manillas desprovistas de las vueltas de perlas —nos referimos solo a las piezas metálicas—, se coserían a finales del XVIII sobre una cinta ancha de terciopelo negro, para lucirlas en cada muñeca. Estas piezas, sobrepuestas sobre el fondo oscuro resaltaban mucho, por lo que resultaban muy llamativas. Como decimos, a este conjunto también se denominaba manillas. Aunque el término ha quedado prácticamente en desuso, su empleo fue generalizado tanto para brazaletes rígidos como para pulseras articuladas. El traje de gabacha de Puebla de Guzmán conserva como complemento dos aros dorados rígidos con adornos sencillos que mantienen el nombre, y que allí se colocan en cada muñeca, como es preceptivo. 

			Zarcillos241

			Terminando el siglo XVII los pendientes, zarcillos o perendengues tenderían a crecer en tamaño y complejidad. Es destacable el comentario de Madame d’Aulnoy242, que decía que las españolas llevaban pendientes «más largos que una mano y tan pesados que me pregunto cómo pueden llevarlos sin desgarrarse las orejas». En 1670, Juan Carreño de Miranda retrataría a la marquesa de Santa Cruz, peinada con la raya al lado y el pelo suelto, destacando dos enormes pendientes de oro y piedras negras que le llegaban a las clavículas. La presencia en la corte de María Luisa de Orleans, francesa, consorte del último Austria español y gran amante de las joyas, estimularía aún más el interés de las damas de la corte española por las alhajas. De la reina se conservan retratos con enormes y larguísimos pendientes, que también usaría su sucesora, Mariana de Neoburgo. Para poder llevar esos enormes pendientes, se sabe que era necesaria una montura especial con unas cintas que hacían recaer el peso del pendiente entre la oreja y el cabello, para evitar la rasgadura del lóbulo.

			El siglo XVIII vendría marcado por la llegada de la dinastía Borbón al trono y por las nuevas modas provenientes de Francia. La nobleza quedaría deslumbrada por el estilo importado del país vecino, que rápidamente pasó a imitar, desechando muchas de las espléndidas joyas españolas, que entonces ya quedaron anticuadas. Las monturas al aire permitieron reducir el peso del metal dejando el protagonismo absoluto al brillo y los destellos de las piedras. El cambio de gusto comenzó precisamente por ahí, con el empleo de la pedrería de color, proveniente en su mayoría de la ciudad de Ámsterdam. Zafiros, granates, rubíes o topacios se añadirían a los clásicos diamantes y esmeraldas de siglos anteriores, copando de colorido estas magníficas piezas. 

			Desde 1670 las piedras sintéticas gozaron de gran aceptación en Francia243, donde eran muy apreciadas y donde, no por falsas se vendían menos caras244. En el país vecino, donde el gusto por el colorido y el brillo que aportaban las síntesis superaba a la necesidad de que las piedras fueran naturales, no dudaban en usarlas. A España vendrían muchas joyas hechas con piedras de imitación a partir de ahora. Al principio irían destinadas a la nobleza y los reyes, ansiosos de lucir la última moda europea. La población tardaría más en asimilar estos nuevos gustos, y aunque la importación de piedras falsas fue grande, el gusto por los modelos netamente españoles tardaría en desaparecer. En el siglo XVIII en España aún continuarían repitiéndose los modelos antiguos, sobre todo en los aderezos de pescuezo y pendientes, con ciertas modificaciones hasta bien entrado el siglo XIX. De obradores valencianos se conservan una serie de pendientes de plata dorada y vidrios verdes que, aunque en esencia se corresponden a los modelos de pendoleque245 de la centuria anterior, la hechura es bastante popular246. Muchos de estas piezas con pedrería de imitación también pasarán a los joyeros marianos, donde se conservan en gran cantidad. 

			Sin embargo, en este siglo XVIII los pendientes iban a vivir una etapa de esplendor. Se impondría definitivamente el modelo girandole popularizado por Gilles Légaré desde 1663, formados por un broquel de sujeción a la oreja, un segundo cuerpo, llamado trecho, con forma de lazo o adorno floral ancho, y tres colgantes almendrados, normalmente primando en tamaño el del centro sobre los demás. En España este modelo tendría también influencia de los antiguos zarcillos españoles y portugueses de áncora. El hecho de que los escotes de las señoras cada vez fueran más bajos y los peinados se moldearan recogidos más hacia detrás, facilitaba el uso de estos grandes pendientes, que antes apenas habían tenido espacio para el lucimiento. 

			La mayor parte de las joyas que se habían hecho en España hasta el momento tendrían la espalda ciega, esto es, sin huecos posteriores para dejar pasar la luz a través de las piedras. El modelo girandole, en su primitiva hechura francesa, explotaba las posibilidades de las piedras talladas en cuanto a que dejaba una perforación que hacía que la piedra transparentara. De esta manera las gemas recibirían luz por ambas caras, lo que aumentaría su brillo y color, algo que en nuestro país se notaría especialmente para el caso de las esmeraldas, por las que seguía habiendo especial predilección a pesar de las nuevas tendencias247.

			A mediados de siglo se van a poner de moda unos pendientes de gran tamaño con cruz de pecho248 a juego, ejecutados en plata y piedras de estrás249, basados en un modelo anterior. El hecho de estar ejecutados con estos vidrios de imitación implica que pueda tratarse de la popularización de un modelo rico pensado para diamantes, si atendemos a la cantidad de retratos que se conservan donde aparecen aderezos semejantes lucidos por damas aristocráticas de la época. Se conservan gran cantidad de ellos en los joyeros marianos españoles y actualmente existe cierto auge en el comercio de antigüedades, dado que por su tamaño resultan muy vistosos para las imágenes de Gloria. Sobre todo en Andalucía serán muchas las imágenes letíficas que porten pendientes de este tipo, aunque también se conocen ejemplos fuera de ella. La Virgen de la Encarnación de la iglesia de los Terceros de Sevilla, Nuestra Señora de la Merced, patrona de Jerez, la Virgen de la Sangre de Gerena, Nuestra Señora de Gracia, del convento jerezano de las agustinas, Nuestra Señora de la Oliva de Salteras o la Virgen de los Desamparados de Valencia, son ejemplos de ello. 

			Incluso en Portugal encontramos aderezos de este estilo, aunque más ricos, montados con cristal de roca y topacios del Brasil, como el gran adorno de pecho que se guarda en el Convento de la Esperanza de Beja, que presenta el mismo esquema aunque con tres largos pinjantes250.

			La hermandad sevillana de la Divina Pastora de Santa Marina posee un medio aderezo formado por pendientes y joya de pecho o cuello de este estilo. La tradición oral cuenta que fue regalo de Isabel de Farnesio a su titular, que la reina le hizo llegar a través de su confesor, fray Isidoro de Sevilla, durante su estancia en la ciudad entre 1729 y 1733. Hasta el momento no se ha encontrado documentación alguna de la supuesta donación, ni ninguna otra prueba que atestigüe su certeza, aunque en la cofradía se tiene por una tradición cierta. De lo que no cabe duda es de la calidad de los pendientes, que presentan una esmerada labor de segueteado y engaste. La otra joya es de similares características, aunque parece haber sufrido modificaciones, ya que presenta añadiduras de piezas de diferente naturaleza y estilo, como la corona real que remata el conjunto en la parte superior, a modo de copete. 

			La colección de joyas que posee esta antigua cofradía se encuentra muy mermada debido a las vicisitudes por las que ha pasado a lo largo de su historia, habiéndose visto afectada por infinidad de contratiempos que irremediablemente perjudicaron a su patrimonio y a su archivo. Con todo, aún atesora piezas de gran valor e importancia que nos indican el noble mecenazgo del que disfrutó. Destacaremos una importante joya que en la cofradía se conoce como el panal. Se trata de un broche barroco fechable en el siglo XVII, es decir, anterior a la datación de la propia imagen titular. Responde al tipo de los broqueletes o panes de los que ya hablamos, con una disposición de las piedras en retícula. Sin embargo, el hecho de que esté ejecutado en oro y esmeraldas, en vez de con diamantes, y de que su hechura no responda a los modelos propios de la zona, nos hace dudar de su procedencia. La pieza pudo haber sido ofrecida por el duque de Osuna, benefactor de la cofradía desde sus inicios, y nos aventuramos a asignarle un origen indiano. En el cuadro de grandes dimensiones que se conserva en el Museo de América de Madrid fechado en 1716 y titulado «Entrada del arzobispo y Virrey D. Fray Diego Rubio Morcillo de Auñón en Potosí», aparecen alhajas de este tipo adornando el sombrero de los caballeros que acompañan al señor principal. Esto indica que allí debieron ser frecuentes, con lo que intuimos que esta pieza en concreto pudiera haber llegado de aquellas tierras.

			Una bonita alhaja a destacar también dentro de este tesoro de Santa Marina es un clavo o airón de plata y piedras de una delicada factura, muy similar a uno de los dibujos de fray Cosme de Barcelona del códice de Guadalupe, aunque la pieza sevillana posee alguna añadidura. En concreto nos referimos a la joya marcada con el nº 1 del folio 12, en cuya cartela especifica haber sido adquirida en la ciudad de Córdoba. Suponemos que el clavo de la Pastora de Santa Marina tenga la misma procedencia de talleres cordobeses, por las grandes similitudes que encontramos entre la ilustración y esta preciosa alhaja.

			Pero volviendo a los pendientes, debemos decir que posiblemente fueron las joyas que más evolucionaron en el siglo XVIII, y las que más gustaba lucir a las damas de la época, por el tamaño y la riqueza con que se ejecutaron. Vamos a encontrar similar suntuosidad entre los zarcillos dieciochescos españoles y los pendientes de cresterías de gustos andinos que portaban algunas imágenes marianas en los retratos de escuela cusqueña. Ejemplos de ellos veremos en las pinturas de la Virgen del Rosario de Pomata o las de Nuestra Señora de Belén, repartidas por las iglesias y conventos de todo Perú. Algunas veces estos pendientes hacían juego con broqueletes o panes, de los que partían, como ya hemos referido, gruesos mazos de perlas para el adorno de la Imagen. En estos pendientes se hace evidente una sobreabundancia de perlas y una pedrería en donde van a predominar los colores rojo y azul, de rubíes y zafiros. Esto lleva a pensar a que en este momento existiría una preferencia en aquellas tierras por los gustos orientales importados desde los países asiáticos conectados por la ruta comercial del Pacífico. Parece que la producción local de esmeraldas quedaría algo de lado, con la búsqueda de estas nuevas formas y colores. Incluso veríamos esta intención en los pendientes denominados de parasol, campana o miriñaque, con su cuerpo principal hueco, que se podrían relacionar con modelos indios similares251, que fueron tan del gusto de entonces en aquellas tierras, y que vienen a reforzar esta teoría.

			En la península, los trajes populares mezclarán en sus joyas los elementos vegetales con las estructuras básicas de los pendientes girandole primitivos, lo que dará lugar a ejemplares que se consolidarán como propios según las distintas comarcas. Estos tipos se desarrollarán sobre todo en la zona del Levante y Cataluña, siendo conocidos como arracadas catalanas o aragonesas, aunque pueden provenir también de obradores valencianos. Varios ejemplos de estos zarcillos los podemos disfrutar en el Museo de Bellas Artes de Castellón, fechados ya en el siglo XIX. Nos parece justo reseñar estos modelos de una calidad inferior en su diseño y una ejecución ciertamente tosca, dado que también forman parte de los joyeros marianos en muchas provincias españolas. Nos gusta pensar que de esta manera contribuimos a guardar la memoria de aquellas ofrendas y la de sus donantes.  

			Hábitos, veneras y encomiendas 

			Las condecoraciones

			La pertenencia a una Orden militar o religiosa, algo privativo de la nobleza y de ciertos personajes que disfrutaban del favor real, confería al varón una serie de privilegios y un rango social que muchos se esforzaban en mostrar públicamente252. Las primitivas insignias textiles cosidas al hábito de estas instituciones rápidamente tornarían para convertirse en piezas de joyería253. Además de la función propia del ornamento, en este caso masculino, estas enseñas testimoniarían la limpieza de sangre y la nobleza del linaje de su portador. Iban a identificar a su propietario como miembro de una determinada hermandad civil o religiosa de raigambre militar. Por ello se cuidaría en extremo tanto su ejecución como el lugar donde se iban a llevar sobre el cuerpo, para que quedasen bien a la vista, algo fundamental por lo que significaba portar una de estas piezas. En un tiempo en el que la venera y el adorno del sombrero eran prácticamente las únicas alhajas que podía exhibir un hombre, la elaboración de estas joyas fue muy esmerada. Podían ser prendidas a los ropajes o colgadas de cordones o cadenas. Normalmente estaban dotadas de pasadores y de un asa, de ambas cosas, para poder usarlas de una manera u otra. A veces llevaban el dorso esmaltado, siguiendo la moda francesa. Lo más habitual es que se les denominara indistintamente como hábito o encomienda, quedando reservado, sobre todo al principio, el término venera para cuando la joya adquiría o incluía la forma de concha. Esto se daría exclusivamente para la Orden de Santiago254. Sin embargo, hemos comprobado que en la mayoría de los documentos que nos hemos ido encontrando se emplea de forma habitual la denominación venera para identificar también a joyas de otras órdenes255 con formas diferentes a la concha.

			Los ejemplares del XVII que se conservan presentan las características propias de la joyería del momento, esto es, perfiles recortados, cruciformes o circulares. También existen con formas triangulares acorazonadas y con las caras esmaltadas. Los modelos dieciochescos incorporarán motivos florares y roleos propios del manierismo, además de piedras. Muchas de estas veneras se ejecutarían también en filigrana, lo que las hacía más asequibles, al aligerarse el peso del metal, consiguiéndose un volumen aceptable y una minoración del coste final. En la evolución de las modas, estas piezas tendieron a enriquecerse de la misma manera que ocurría con las alhajas de cada época, ya que realmente pasaron a formar parte de estos aderezos. Tendrían el mismo tratamiento que las joyas, hasta el punto de terminar siendo usadas incluso por las damas, aun cuando fueron concebidas como adornos de varón. En los dibujos del joyel de Guadalupe se representan varias encomiendas que pertenecieron al tesoro, lo que nos indica que estas piezas también fueron ofrecidas a la Virgen como joyas, lo que viene a corroborar lo anterior. Encontramos que, al serle ofrecidas estas piezas a la Imagen, se le distinguía de alguna manera con los privilegios que su posesión significaba, lo que suponía además cierta consideración también para el donante. No todo el mundo podía hacer este tipo de donaciones, sino solo los que poseían tal dignidad, con lo que digamos que la distinción era recíproca. 

			Estas insignias de dignidades civiles, religiosas y militares, e incluso las eclesiásticas256, iban a convertirse en el antecedente directo de las condecoraciones a las imágenes marianas.

			A veces, acompañando a los atributos de realeza terrenal lucidos por las imágenes de la Virgen o el Niño (corona y cetro), aparecen otras concesiones exclusivas de los reyes con las que son distinguidas estas tallas. Nos referimos para el caso español, al Collar de la Insigne Orden del Toisón de Oro y a la Gran Cruz de la Orden de Carlos III. La orden del Toisón de Oro sería fundada en 1429 por el duque Felipe el bueno de Borgoña, quedando vinculada a la monarquía universal hispánica cuando Maximiliano I de Austria nombra caballero de la orden a Fernando II de Aragón, el católico. Al tiempo, los lazos entre las familias se estrecharían por el matrimonio del Archiduque Felipe el Hermoso, hijo de Maximiliano, con la Infanta Juana257. Sus distintivos son el hábito de terciopelo carmesí forrado de satén blanco y bordado de oro, con el collar de la orden, verdaderos símbolos de realeza que tan solo puede conceder el Rey y Gran Maestre. Si no fuera por esta orden que tomó su nombre, pocos serían los que se acordarían de la codiciada presea que logró Jasón en la Cólquida tras sufrir grandes peligros: el vellus aureum, el toisón d’or, el Vellocino de Oro, según se extrae del relato de Ovidio en su Metamorfosis258.

			En algunas de las diferentes versiones del retrato de la Virgen de los Reyes de Sevilla, donde aún aparece representada de pie, no sedente, y ataviada a la moda de los Austrias, el Santo Niño parece portar el collar del Toisón. Sin embargo, no se tiene constancia de que la Virgen o el Divino Infante hayan sido distinguidos con esta dignidad, ni tampoco de la existencia de la insignia en el tesoro de la Virgen.

			La imagen de Notre Dame que preside la catedral del Gran Ducado de Luxemburgo sí conserva en su tesoro un collar de toisón de origen español. Se sabe que no le sería concedido a la Imagen por el jefe o Soberano de la Orden, sino que le llegó en 1716 por medio de una manda testamentaria del conde de Autel. A quién le fue impuesto tras la guerra de Sucesión española por Felipe V, de quien era fiel partidario. Al tiempo de su muerte, Luxemburgo ya no estaba en manos españolas, así que considerando ese hecho y que se encontraba allí, lejos de España, decidió donarlo a este tesoro catedralicio, donde se conserva.

			La preciosa imagen de alabastro de la Virgen de Consolación, copatrona de la ciudad de Jerez, luce cada ocho de septiembre un singular collar del toisón. Aunque mantiene el esquema de la insignia original, parece más bien una interpretación libre de ella hecha de latón. La pieza se conserva en este convento desde tiempo inmemorial y pertenece a la imagen titular de Santo Domingo de Guzmán, hijo de santa Juana de Aza, por su vinculación a la noble familia castellana de los guzmanes. Desde no hace demasiado tiempo la comunidad dominica jerezana, como muestra de amor a su Madre, ha querido que la Virgen de Consolación lo luzca el día que se celebra el nacimiento de María. 

			El décimo duque de Béjar, Manuel Diego de López y Zúñiga donaría su collar del Toisón de Oro, en el siglo XVIII, a la Virgen de Guadalupe de Cáceres. Parece que, como gran parte del patrimonio mueble del monasterio, desaparecería en la exclaustración de 1835. En el archivo se conserva una valoración de la pieza en catorce mil escudos de oro, lo que nos da una idea de la importancia de la donación. Ante el anhelo de la pérdida, la Real Asociación de Caballeros de Santa María de Guadalupe regalaría a la imagen una reproducción del collar el 12 de octubre de 1992, día de su festividad. La pieza está realizada en plata sobredorada por los talleres Granda. Se trata de un diseño libre inspirado en el collar del Toisón, que incorpora un medallón central de esmalte, con un motivo alusivo al descubrimiento de América. Parece que durante la última fase del reinado de Juan Carlos I se solicitó, por una parte, de la nobleza con grandeza de España, la concesión del collar de la Orden del Toisón de Oro a la imagen de Santa María de Guadalupe, cosa que hasta el momento no se ha producido.

			Aunque son varias las imágenes que hemos identificado que se adornan con el collar de la orden del Toisón, tan solo tenemos constancia de que fuera impuesto a la imagen de Nuestra Señora de Atocha, patrona de la monarquía española. La devoción de los reyes de España y de todo el pueblo de Madrid por esta Imagen viene de antiguo. Se tiene constancia documental de su existencia a partir del siglo XIII, cuando el rey sabio le dedica dos de sus Cantigas, aunque parece que la datación de la talla es anterior. Entre los siglos XVII y XIX, el santuario de Nuestra Señora de Atocha adquiriría el carácter tanto de santuario regio, por su relación con la monarquía, como de santuario nacional, ya que fue depositario de las banderas y tesoros militares ganados en los campos de batalla donde combatieron los Reales Ejércitos y Armadas. Parece que Felipe IV, gran devoto de la Imagen259, fue quien le otorgaría el collar de la Insigne Orden del Toisón de Oro. De este hecho no existe documento alguno que lo atestigüe, ni una fecha concreta de tal concesión. Sin embargo, a partir de 1636 la Virgen aparecerá en la mayoría de las representaciones que se conservan de ella portando el collar. 

			El rey Fernando VII, al entrar en Madrid tras su puesta en libertad por parte de los franceses en 1814, y antes de dirigirse al Palacio Real, haría una visita al santuario de Atocha. Dicen las crónicas que al llegar se postró ante la Santísima Virgen para orar y que, tras un largo rato en silencio, se quitó y ofreció la banda de la Real y Distinguida Orden de Carlos III a la Imagen. Este acto, aunque espontáneo, es considerado como una verdadera concesión manu regia, expresa y pública, convirtiendo a dicha imagen de la Virgen de Atocha en protectora y parte integrante de dicha Real y Distinguida Orden. Sin embargo, no hay constancia de que en aquel momento el rey le entregara también la placa aneja a la Gran Cruz, que es complementaria de la banda. 

			Años más tarde, en 1854, quiso la reina Isabel II enmendar tanto la acción de su trasabuelo, como la de su padre, llevando a efecto en un mismo acto la entrega solemne del collar del Toisón de oro y la placa de la Gran Cruz de la Orden de Carlos III a Nuestra Señora de Atocha, dos importantes piezas ejecutadas de oro y diamantes. Es cuanto menos curioso reseñar la cláusula de reversión que la reina quiso dejar reflejada en el documento de concesión, reservándose su derecho de propiedad, «en caso de que en algún momento no pudiesen servir para ornato y culto de la Santísima Virgen260», algo que por otro lado no es causa de sorpresa dada la singular personalidad de su Majestad.

			El collar de la Orden del Toisón de oro de la Virgen de Atocha se compone de sesenta y dos eslabones grandes con la doble B de los Borgoña, en alusión a su origen261, con otros más estrechos de pedernales con llamas, realizados con esmalte azul. Del centro cuelga el vellocino de oro, símbolo principal de la Orden, tomando el mismo esquema que antes ya había utilizado el infante don Fernando el de Antequera para el collar de la Jarra y el Grifo. 

			Los collares de la Orden del Toisón suelen estar numerados. Una vez fallecidos los caballeros, sus familiares tienen la obligación de devolverlos al maestre de la Orden, en este caso el rey de España262. Con todo, esto no siempre se da, habiendo varios repartidos por el mundo que no han sido devueltos, como el del caso de Notre Dame de Luxemburgo, que comentábamos.

			La costumbre española de condecorar las más veneradas imágenes de Nuestra Señora viene de antiguo, aunque su auge se produciría entre la segunda mitad del siglo XIX y el XX. La dictadura militar de Primo de Rivera será considerada como el primer experimento de la institucionalización del nacionalismo español. Será a partir de entonces cuando se sucederían las concesiones de símbolos honoríficos y condecoraciones militares como una manera de honrar a la Virgen. Se hará en recuerdo y como testimonio de la labor filantrópica de militares, civiles o mandatarios locales ante determinadas situaciones o como reconocimiento a una labor263. Hablamos de medallas conmemorativas, cruces al mérito civil o militar, bastones de mando, fajines o bandas militares y todo tipo de distintivos de heroicidad o altruismo que forman parte de los ajuares marianos. 

			En 1908 sería reconocida la Virgen del Pilar como Capitán General de los Ejércitos, imponiéndosele en el acto el manto y fajín que así lo atestiguan. Este hecho ocurriría cien años después de la supuesta mediación milagrosa de la Virgen ante el sitio de la ciudad de Zaragoza por las tropas francesas en 1808264. Los mismos honores están concedidos, entre otras, a la Virgen de los Reyes de Sevilla en 1939, a Nuestra Señora de la Esperanza de Toledo en 1952, a la Virgen de África de Ceuta en 1954, a Nuestra Señora de la Caridad de Cartagena en 1955, o a la Virgen de las Angustias de Granada, como ya vimos.

			En 1944 se distinguió con el título de Capitán General de la Armada a la imagen de Nuestra Señora del Carmen de Jerez265. Desde entonces se le rinden los honores militares pertinentes en su salida procesional, luciendo tanto la banda del uniforme de la Armada como el fajín de Capitán General. La Imagen jerezana, la primera con la banda de los colores de la bandera de España cruzada al pecho, se ha convertido en un icono que otras muchas imágenes carmelitas han adoptado como propio, por haber sido proclamada la advocación como patrona de la Marina.

			Una singular condecoración es la Rosa de Oro del Vaticano, que ha venido otorgando el Papa a lugares, organismos o personalidades católicas relevantes, desde que fuera creada por León IX en 1049. Se trata de un precioso ramillete de rosas de oro sobre una jarra de plata de estilo renacentista. El cuarto domingo de cuaresma es bendecido, ungiéndose con el Santo Crisma y la Inciensa, lo que la convierte en un sacramental266. La Basílica de San Pedro del Vaticano, Isabel Clara Eugenia, la República de Florencia, la emperatriz Eugenia de Montijo, Isabel II de España o la reina Victoria Eugenia de Battemberg la tienen concedida. A partir del siglo XX se le impondrían a imágenes marianas también. Pablo VI otorgaría la primera a Nuestra Señora de Fátima en 1965, siendo la última beneficiada con ella en 2013 la Virgen de Guadalupe mexicana, por el papa Francisco. En España, Benedicto XVI se la otorgó a Nuestra Señora de la Cabeza de Andújar en 2009, siendo la única advocación que la posee en nuestro país.

			Es necesario reseñar que estos distintivos tan solo puedan ser ofrendados a las imágenes de la Virgen por las instituciones que los conceden. También estarían autorizados para ello los propios galardonados con alguna de ellas, ya que lo harían a título personal, como propietario nominativo de la distinción. Sin embargo, no se debe admitir que estos galardones sean colocados a las imágenes como simple ornato, a imitación de otras devociones, o para seguir los cánones vigentes en la vestimenta de las imágenes marianas. Las condecoraciones son distinciones que se hacen a la Madre de Dios a nivel institucional o personal, por aquellos que tienen la potestad para hacerlo. De la misma manera que todo el mundo entiende que una Imagen no debe portar la Medalla de la Ciudad si no le ha sido impuesta por el ayuntamiento de la localidad en cuestión, es fácil comprender que no deba lucir una condecoración o un fajín militar sin haberle sido otorgado por el estamento correspondiente u ofrecido por el poseedor legítimo del galardón. 

			Ante esto, frente al desconocimiento generalizado y a ciertas imposiciones o tradiciones poco afortunadas que existen en algunas cofradías, creemos fundamental el papel didáctico y de formación que puede jugar el vestidor de la imagen mariana en su manera de presentar a la Virgen a los fieles.

			

			
				
					208	MEJÍAS ÁLVAREZ, María Jesús. Evolución de las joyas de pecho en el barroco español: de la rosa al peto, en RIVAS CARMONA, Jesús (Coord.), Estudios de Platería. San Eloy 2007. Murcia, 2007. Pp. 471

				

				
					209	Placa de cuarzo hialino rodeada de un marco metálico, tras la cual se disponía algún motivo ornamental.

				

				
					210	Incluimos la definición, aunque creemos que realmente no debe usarse este término para referirse a un «colgante único que suele adoptar la forma de lágrima». Se trata de un vocablo moderno introducido en el siglo XIX para aludir a los pendientes con broquel, lazo y almendra colgante. Creemos que para el caso que nos ocupa, sería más correcto utilizar las palabras pinjante o colgante.

				

				
					211	Broquel o escudo pequeño.

				

				
					212	Por creerse que puedan ser originarios de talleres de la zona antequerana y por su similitud formal con el mollete o pan de Antequera.

				

				
					213	SANZ SERRANO, M. ª Jesús. El tesoro de la Virgen de Gracia de Carmona, en CARMONA DOMINGUEZ, José María (Coord.) La Virgen de Gracia de Carmona. Ed. Hermandad de la Santísima Virgen de Gracia de Carmona. Carmona, 1990. Pág. 89

				

				
					214	Como es el caso de Puebla de Guzmán, en Huelva.

				

				
					215	En este momento Sevilla tenía un conocimiento inmediato de toda novedad, por ser emisora y receptora del tráfico de Indias.

				

				
					216	Es como se le denomina a este broquelete en el inventario de 1906 que conserva la cofradía de la Asunción estepeña.

				

				
					217	Hija del VIII duque de Medina Sidonia y reina consorte de Portugal, por casamiento con Juan IV de Portugal y Algarves.

				

				
					218	La escuela cuzqueña o cusqueña, es una célebre escuela de pintura surgida en la ciudad virreinal de Cuzco, cuya principal aportación sería la de mezclar la tradición artística occidental importada de España con el afán de los pintores locales de desarrollar la manera tradicional de su pintura, consiguiendo resultados extraordinarios.  

				

				
					219	Atribuido al pintor canario Cristóbal Hernández de Quintana (1651-1725). 

				

				
					220	Este mismo recurso sería el utilizado para las mariquillas de la Macarena al incorporárseles los muelles en el primer tercio del siglo XX.

				

				
					221	También llamados bouquet, aigrette o tremblant, del francés, así como trémulos, del portugués.

				

				
					222	ARBETETA MIRA, Letizia. Ficha catalográfica 63, en ARBETETA MIRA, Letizia (Coord.) La joyería española de Felipe II a Alfonso XIII. Ed. Nerea, S.A. Madrid, 1998. Pp. 122-123  

				

				
					223	Sobre todo en la tipología de medallas con imagen central de Santiago Matamoros, como en las brazaleras del traje de vistas de la Alberca, o en el nudo o maría de los rosarios, a finales del XVIII y entrado el siglo XIX.

				

				
					224	ARBETETA MIRA, Letizia. «Precisiones iconográficas sobre algunas pinturas de la colección del Museo de América, basadas en el estudio de la joyería representada» [en línea]. Anales del Museo de América 15: año 2007. [Consulta: 16 de noviembre de 2019]. Disponible en http://dialnet.unirioja.es/servlet/articulo?codigo=2572556

				

				
					225	Además del culto de veneración, de amor y gratitud, de invocación y de imitación a la Virgen, estas congregaciones le deben y le profesan a la Virgen un culto de esclavitud, de ahí su nombre.

				

				
					226	Corona de Ntra. Sra. del Mayor Dolor.

				

				
					227	Del portugués pescoço. Serán joyas concebidas para llevar al cuello de forma que sus elementos colgantes caigan sobre la garganta.

				

				
					228	Tanto en los Libros de Pasantías barceloneses, en los exámenes de plateros de Sevilla, en las estampas de Albini conservadas en la Biblioteca Nacional, en los exámenes de maestría pamploneses, en el propio Códice del Monasterio de Guadalupe o en la colección de dibujos de joyas de la Biblioteca Nacional de París.

				

				
					229	La Pastora de Cantillana posee un lazo de oro con cruz fechado a mitad del siglo XVIII que la profesora Mejías Álvarez cree que pueda atribuirse a alguno de los plateros de oro con apellido Ávila que se examinaron de maestría en Sevilla en esa época. La pieza posee la marca AVª, que puede corresponder a la abreviatura de este apellido.

				

				
					230	PÉREZ RUFÍ, María Isabel. La joyería imaginada. Una colección de grabados de diseños de joyas del siglo XVIII, en RIVAS CARMONA, Jesús (Coord.), Estudios de Platería. San Eloy 2010. Murcia, 2010. Pp. 607

				

				
					231	Productora de este tipo de joyas y continuadora del oficio en la zona salmantina es la familia de origen portugués Méndez Vieira. Establecidos desde 1928 en Tamames y en La Alberca, realizan con maestría modelos antiguos, creando piezas que se pueden considerar como originales, no réplicas, ya que están ejecutadas en la actualidad, pero con las técnicas de antaño. 

				

				
					232	Carcán o collar corto ajustado. En el ámbito novohispano continuarían usándose entrado el siglo XVIII, una vez que en España ya habían pasado de moda.

				

				
					233	ARBETETA MIRA, Letizia. Joyas barrocas en los tesoros marianos de Andalucía, en SÁNCHEZ-LAFUENTE GÉMAR, Rafael. El Fulgor de la Plata. Ed. Junta de Andalucía. Consejería de Cultura. Sevilla, 2007. Pp. 520-521

				

				
					234	Esta iconografía se conoce en el levante español como la Virgen de Agosto. Presenta a la Imagen yacente en espera de su Asunción en cuerpo y alma a los cielos, contenida formalmente en el depósito de la revelación, siendo considerada por la Iglesia como verdad definida.

				

				
					235	D’OREY, Leonor. Cinco Séculos de Joalharia. Museo Nacional de Arte Antiga. Ed. Instituto Portugés de Museus. Xwemmer Publishers Limited. London, 1995. Pp 30  

				

				
					236	DOBADO FERNÁNDEZ, P. Juan. El Carmen de San Cayetano en los siglos XIX y XX: nobleza y devoción popular, en DOBADO FERNÁNDEZ, P. Juan. (Ed.) Actas del Congreso Nacional Carmelitano. Córdoba, 2013. Pág. 103-132 

				

				
					237	DOBADO FERNÁNDEZ, P. Juan (Coordinador) y SÁNCHEZ REYES, Pedro José. Joyas de la Emperatriz. El joyero y el ajuar de la Virgen del Carmen Coronada de Córdoba. Ed. Real, muy Ilustre, Antigua, Centenaria y Venerable Archicofradía de Ntra. Sra. del Carmen Coronada, Milagroso Niño Jesús de Praga y Sta. Teresa de Jesús de Córdoba. Sevilla, 2017. Pág. 12-29

				

				
					238	MEJÍAS ÁLVAREZ, María Jesús. El tesoro de Nuestra Señora de la Asunción de Estepa. Las joyas barrocas, en Actas de la I Jornada de Historia de Estepa. Ed. Ayuntamiento de Estepa. Estepa, 1994. Pp 415-428

				

				
					239	FERNÁNDEZ RODRÍGUEZ, Manuel. María Santísima de la Sierra Coronada, Vol. II, en OSUNA BUJALANCE, Manuel y PÉREZ MORAL, Lourdes (Coord.) Ed. Publicaciones Obra Social y Cultural de CajaSur. Córdoba, 2005. Pp. 140-141

				

				
					240	Algunos autores también denominan a estas piezas metálicas de cierre como muelles o pulseros.

				

				
					241	Pendientes de dos o más cuerpos.

				

				
					242	Marie-Catherine le Jumelle de Barneville, Baronesa d’Aulnoy, fue una escritora francesa del siglo XVII conocida por sus cuentos de hadas y por su relato del viaje a España que realizó, donde deja plasmada la realidad del país, a ojos de una extrajera desconocedora de las costumbres nacionales.

				

				
					243	ARANDA HUETE, Amelia. Las joyas de la Virgen de la Almudena, en RIVAS CARMONA, Jesús (Coord.), Estudios de Platería. San Eloy 2008. Murcia 2008, Pp. 59

				

				
					244	Se usaba la denominación de «Piedras de Francia» para referirse a esta pedrería de imitación. Las «Rosas de Francia» es como se llamaba específicamente a las piedras que intentaban imitar a las amatistas naturales, de color violeta intenso. Parece que la síntesis no debía estar demasiado conseguida ya que el tono resultante era más cercano al rosado que al lila, de ahí el nombre. 

				

				
					245	El modelo pendoloque está basado en tres piezas: broquel de cogida al lóbulo de la oreja, lazo central con tendencia horizontal y pinjante normalmente con forma de lágrima. Fueron muy del gusto de la nobleza española y pasaron a la joyería popular con rapidez, cuando se fueron imponiendo las modas de los pendientes de mayor tamaño. 

				

				
					246	ALLEPUZ MARZÀ, X. y OLUCHA MONTINS, F. Catálogo de la orfebrería y joyería tradicional del Museo de Bellas Artes de Castellón. Siglos XIII-XX. Ed. Diputación Provincial de Castellón. Castellón de la Plana, 2018. PP. 66-73 

				

				
					247	Las minas de esmeraldas del Brasil serían descubiertas en 1723, lo que avivó el mercado de estas piedras a partir de entonces, que había estado limitado a las de origen colombiano.

				

				
					248	Estas piezas serán denominadas cruz de pecho o lazo de pecho, por su analogía con las que se colocaban atadas al cuello a modo de ahogadero, puesto que se lucían en el mismo lugar. Realmente nada tiene que ver su forma con aquellas, sino más bien con los pendientes con los que hacían juego.

				

				
					249	Estrás o vidrios de gran fulgor. En 1730, el joyero francés George Frédéric Strass inventaría esta pasta de vidrio que una vez tallada conseguía ser una buena imitación del diamante para su época. Sin embargo, durante largo tiempo los ingleses reivindicarían su autoría anterior a esa fecha. Ellos lo denominarían Flint, que se puede traducir como pedernal o sílex.

				

				
					250	D’OREY, Leonor. Cinco Séculos de Joalharia. Museo Nacional de Arte Antiga. Ed. Instituto Portugés de Museus. Xwemmer Publishers Limited. London, 1995. Pp 93

				

				
					251	ARBETETA MIRA, Letizia. Influencia asiática en la joyería española. El caso de la joyería india, en RIVAS CARMONA, Jesús (Coord.), Estudios de Platería. San Eloy 2009. Murcia, 2009. Pp. 142-143

				

				
					252	Las principales órdenes militares creadas en España a partir de la Edad Media que tendrían desarrollo hasta el siglo XIX serían cuatro: Alcántara, Montesa, Santiago y Calatrava. Todas gozarían de gran popularidad aunque la de Santiago quizá fue la que contó con más personalidades entre sus miembros. La Orden de San Juan, fundada en Jerusalén, y la de Cristo, creada en Aviñón, aunque no eran de origen español, tendrían a muchos españoles entre sus filas. 

				

				
					253	En el retrato de Velázquez La familia de Felipe IV, conocido como Las Meninas, el pintor aparece ejecutando el cuadro vestido con el hábito de la Orden de Santiago, donde se aprecia claramente el emblema de la misma, un aplique textil con la forma de la cruz de Santiago, cosido al pecho.

				

				
					254	La venera de la Orden de Santiago sería muy codiciada, dado que su posesión significaba pertenecer al estatus de la más alta nobleza castellana.

				

				
					255	ALONSO BENITO, Javier. Vistiendo el hábito. Aproximación a las variantes morfológicas más habituales en las joyas de órdenes militares durante el siglo XVII, en HERRADÓN FIGUEROA, M.ª Antonia (Coord.) II Congreso Europeo de Joyería. Vestir las joyas. Modas y modelos. Ed. Secretaría Gral. Técnica. Sub Gral. de documentación y Publicaciones. Ministerio de Educación, Cultura y Deporte. Madrid, 2015. Pp-261 

				

				
					256	Nos referiremos como insignias eclesiásticas, en este caso a los anillos episcopales o las cruces pectorales, elementos de distinción jerárquica exclusivos de la curia, que han llegado en gran medida a los tesoros marianos como ofrenda. 

				

				
					257	Hija de los Reyes Católicos, apodada la loca, aunque su supuesta locura interesó primeramente a su padre, después a su marido y más tarde a su hijo el emperador, que le mantuvieron encerrada en Tordesillas gran parte de su vida, hasta su muerte en 1555.

				

				
					258	VARIOS AUTORES, en ALMAGRO-GORBEA, Martín (Coord.). El oro de los Argonautas. Tesoros del Museo Nacional de Georgia. Ed. Fundación Duques de Soria. Madrid, 2010. Pp. 63-68

				

				
					259	Hay constancia de que el rey llegó a poseer llaves de las puertas principales del santuario, para poder entrar a su antojo. Era tal la devoción que le profesaba a la Virgen de Atocha que jamás partió de la Villa y Corte sin antes solicitar su protección, existiendo documentadas hasta 3.400 visitas del monarca al Real Sitio. (Naturalmente en esta cifra no estarían incluidas las visitas a horas intempestivas de la noche que realizaba su Majestad).

				

				
					260	DE CEBALLOS-ESCALERA GILA, Alfonso y Luis. «Las insólitas concesiones del Toisón de oro y de la Gran Cruz de la Orden de Carlos III a Nuestra Señora la Virgen de Atocha» [en línea]. Anales del cincuentenario II (2005-2006): 22de noviembre de 2017 [Consulta: 8 de noviembre de 2019]. Disponible en https://cuadernosdeayala.es/articulo/toison-oro-virgen-atocha/

				

				
					261	En el siglo XV, como decíamos, Felipe el Bueno, Duque de Borgoña, fundaría la Orden del carnero (no cordero). 

				

				
					262	MARTÍN, Fernando A; Ficha catalográfica 156, en ARBETETA MIRA, Letizia (Coord.) La joyería española de Felipe II a Alfonso XIII. Ed. Nerea, S.A. Madrid, 1998. Pp. 188- 189   

				

				
					263	PÉREZ MORERA, Jesús. (٢٠١٧). La joya antigua en Canarias. Análisis histórico a través de los tesoros marianos [I]. Anuario de Estudios Atlánticos, nº ٦٣: ٠٦٣-٠١٤. http://anuariosatlanticos.casadecolon.com/index.php/aea/article/view/٩٩٢٠

				

				
					264	El ingenio popular basaría en este hecho la letra de la conocida jota: «La Virgen del Pilar dice / que no quiere ser francesa / que quiere ser capitana / de la tropa aragonesa».

				

				
					265	BARBERO MORENO, P. Miguel. La imagen de la Virgen del Carmen de Jerez y su Basílica. Ed. Padres Carmelitas. Jerez, 1999. Pp117

				

				
					266	Los sacramentales son signos sagrados con los que se expresan efectos, sobre todo espirituales, obtenidos por la intercesión de la Iglesia. Santifican una gran variedad de momentos en la vida de las familias, personas y comunidades. Se pueden celebrar cada vez que hay necesidad de la bendición de Dios o de la oración de la Iglesia.
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			Detalle del gran peto de oro y esmeraldas de María Stma. de la Sierra. Cabra, Córdoba. 1793-94. Foto: Mateo Olaya.
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			Impresionante colección de joyas de oro y esmeraldas prendidas del manto de Ntra. Sra. del Soterraño de Barcarrota, en Badajoz. Foto: David Triguero Berjano.
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			Peto de media luna o alamar de oro y esmeraldas, perteneciente a la Virgen de Consolación de Utrera, Sevilla. Foto: Pepe Florido.
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			Ntra. Sra. Santa María de los Remedios. Fregenal de la Sierra. Pendientes de plata y estrás con broquel, lazo y tres pinjantes almendrados. Foto: Juan Luis Barragán.
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			Preciosa imagen de la pequeña Virgen de Consolación de Jerez dispuesta para su salida procesional. Para este día toma prestado el Collar de Toisón existente en su convento dominico. Foto: Sortega Fotos.

		


			7. La modernización

			«Venid, oh, Madre excelente

			pues qué virtud os abona

			con esta imperial corona

			reinaréis eternamente»

			Súplicas a la Virgen de los Reyes

			La llegada del siglo XIX supuso para España una tremenda transformación. Sería un siglo convulso y repleto de cambios para una sociedad a la que le costó trabajo asimilarlos, en parte por la rapidez con que se estaban produciendo. La vieja monarquía absoluta daría paso a otra parlamentaria y constitucional. Desaparecieron la Inquisición y los derechos señoriales y la antigua sociedad feudal haría sitio a las nuevas clases sociales, compuestas por burgueses y obreros. La agricultura se modernizó, algo de suma importancia en un país eminentemente agrícola y nacería una incipiente industrialización que no logró tener un gran desarrollo. Con todo, la resistencia de la nobleza a la pérdida de privilegios propició cierta inestabilidad en el régimen parlamentario. Los enfrentamientos entre absolutistas y liberales burgueses provocaron contrarrevoluciones, guerras civiles, pronunciamientos y luchas entre los mismos liberales, que dieron lugar a la caída de la monarquía y al origen de la República. 

			Desde la segunda mitad del siglo XVIII, que comenzaría la eliminación de las hermandades gremiales, no dejarían de ocurrir sucesos en contra del patrimonio de las cofradías y congregaciones religiosas, que afectaron en gran medida a la religiosidad popular. La invasión napoleónica, la desamortización de los bienes de la iglesia en 1837 o las cédulas de incautación para beneficio del Estado mermaron de una manera extraordinaria este rico patrimonio artístico y material, algo que irremediablemente también afectó a los joyeros marianos. 

			Toda esta cantidad de cambios afectarían a la estética de las joyas e incluso a su uso. Las campañas napoleónicas que en este momento se estaban llevando a cabo en Egipto, con el redescubrimiento de esta cultura o las excavaciones italianas de Pompeya y Herculano, harían volver un gusto por lo clásico con cierta dosis de exotismo, que se mezclaría con naturalidad con los estilos barrocos pasados. La idealización de la Antigüedad Clásica y la recuperación de algunos estilos históricos como el Gótico, marcarían las tendencias de las joyas en Europa, en lo que se vino a llamar Historicismo. En España, la moda impuesta por los invasores franceses tendría repercusión en la vestimenta, imponiéndose el estilo Imperio, a pesar de la animadversión generalizada que tenía el pueblo por el afrancesamiento. Esta apropiación de lo foráneo representaba de alguna manera a una nueva sociedad emergente que se estaba construyendo, que rompería con la oscuridad y el malestar de tiempos pasados267.

			En el retrato de Goya de La familia de Carlos IV se aprecian bien estos aspectos. La vestimenta de la reina María Luisa de Parma ya responde al nuevo estilo introducido por los gabachos, con el talle alto y el escote despejado que permite el uso collares de camafeos de piedras duras y perlas, al gusto clásico del momento. Sin embargo, tanto los pendientes como las joyas de la cabeza que porta la reina aún serían de su espectacular joyero barroco268. El inicio de la modernización de la joyería española se podría situar en el momento en que Chopinot, el platero de oro del rey realizara nuevas joyas para la reina, desmontando muchas de las antiguas y retallando incluso algunas piedras, al estilo marcado por la moda internacional269. 

			La burguesía

			La dinámica sociedad europea del siglo XIX aceleraría los ritmos del cambio de la moda, que iban a centrarse sobre todo en los accesorios de la vestimenta y la joyería. La consolidación del poder económico de la burguesía provocaría la apropiación de gran parte de los privilegios de la nobleza, entre ellos el derecho a participar de las modas y a portar joyas. Hasta ahora la moda había estado reservada solo para aquellos con más altos recursos. Estos cambios en la sociedad, la Revolución Industrial y el interés que despertaron otras culturas marcaron una constante fluctuación en las corrientes innovadoras270. En el último tercio de siglo, propiciado por los viajeros románticos, se producirá en Europa un reconocimiento por el arte español anterior al siglo XVII, lo que daría lugar a una oleada de imitaciones de joyas españolas del XVI de excepcional calidad, con una vuelta a técnicas ya olvidadas. Es en este momento cuando se produce la adquisición en subasta pública de las joyas del tesoro pilarista por el Museo de Kensintong271 londinense, y que tanta expectación crearon allí, como ya vimos. 

			El crecimiento de una burguesía cada vez más pudiente dará lugar al desarrollo de nuevas técnicas para solventar la creciente demanda de joyas que fueran asequibles para la mayoría. Surgirá en este momento un tipo de joya de bajo peso, denominada de consumo, factible para un espectro amplio de una población, cada vez con más recursos económicos. Se trataba de alhajas de fabricación industrializada, realizadas con metales nobles, pero con una aleación baja, doradas posteriormente por medios electrolíticos. Los diseños eran muy atractivos para los gustos del momento, aunque repetitivos. Cubrieron las necesidades de los entes sociales menos favorecidos. Actualmente son joyas muy apreciadas, aun cuando su valor material no es alto. Serán piezas con una estructura realizada por estampación, recortadas mediante troquel, sobre la que se adosaban los ornamentos. Los adornos sobrepuestos podían cambiar para formar diferentes modelos sobre una misma base. Este tipo de joyas ha llegado hasta nuestros días en gran número, siendo rara la familia que no posea alguna joya antigua de este tipo. Tal fue el éxito de esta joyería industrializada que se fueron desarrollando modelos cada vez más elaborados y con mayor tamaño, enfocando el producto hacia la burguesía más pudiente. Estas piezas se enriquecieron con estilizados trazos de esmalte negro, perlas y diamantes, resultando piezas verdaderamente meritorias y atractivas. 

			En el joyero de Nuestra Señora de la Peña de Puebla de Guzmán, en Huelva, se conserva un espectacular aderezo272 de este tipo. Se compone de pulsera, pendientes y un gran broche de oro, con esmalte y diamantes, que le son colocados a la imagen en las grandes ocasiones. La donación proviene de Isidora Gómez, quien fuera camarera de la Imagen gran parte de su vida. Estas joyas fueron su regalo de pedida de mano y quiso esta señora que, tras años cediéndole las alhajas para los días de su romería, finalmente pasaran a formar parte del joyero de la Virgen. Las alhajas parecen hechas expresamente para la Imagen, dado que el motivo principal se asemeja a una gran eme, que pudiera interpretarse como la inicial de María. Sin embargo, como hemos explicado, el conjunto tiene un origen profano.

			Los pendientes del siglo XIX se adaptarán a los continuos cambios de la moda con respecto al peinado. En los primeros años se harían de pequeño tamaño y representando motivos naturalistas, como flores, ya sean solas, en ramilletes o en canastos, con piedras y perlas. A mitad de siglo, una vez que los peinados evolucionan hacia arriba, los pendientes adquirirán más protagonismo. Aquellos bocetos dieciochescos de tres elementos superpuestos que ya comentamos inspirarán los modelos de esta época, alargando y variando sus proporciones. Adquirirá más protagonismo el cuerpo colgante, que casi siempre tendrá forma de lágrima y las piezas intermedias se achicarán. En la mayoría de los casos se combinarán el oro y la plata enriquecidos con diamantes, a veces con pequeñas lágrimas colgantes repartidas por el pendiente, al modo de los brincos273 portugueses de esta época, donde esta característica sería muy común. 

			En el tesoro del Hospital del Pozo Santo de Sevilla existen varios pares de pendientes de este tipo transformados en alfileres. Hay que tener en cuenta que la Virgen del Tránsito es una imagen yacente que por su postura no luce bien los pendientes colocados en las orejas, de ahí la transformación que se ha hecho a estas piezas274.

			La Pastora de Santa Marina de Sevilla tiene algunos pares de esta tipología de bastante buena factura. Uno de los más vistosos que posee es extremadamente parecido a los que suele portar la Virgen del Carmen de San Cayetano de Córdoba. Es más que probable que ambos ejemplares tengan un mismo origen de un obrador cordobés. 

			Sin embargo, los modelos de pendientes de corte popular seguirían anclados en los gustos de los siglos anteriores, sin haber evolucionado apenas desde entonces. Las verguetas275o verguetas de aljófar serán un modelo de arracada hecho en Torrejoncillo y Ceclavín, Extremadura. Aunque posiblemente su origen sea luso, parecen emparentados con los pendientes de calabaza leoneses. Lo componen tres piezas de oro fundidas, no presentando trabajo de filigrana. Están terminados con esmaltes, predominando los colores negro, verde y blanco y con remate de aljófar276. En la actualidad son frecuentes encontrarlos en la comarca onubense del Andévalo, a la que ya hemos hecho referencia, formando parte de los trajes populares, así como de los tesoros marianos locales. 

			En la burguesía tendría mucha aceptación también el coral, convirtiéndose en uno de los materiales más atractivos de la joyería decimonónica. Se utilizaría mucho, por el intenso color rojo y su facilidad para el tallado, siendo muy del gusto de la época. Se importaba desde Nápoles, principalmente, para realizar todo tipo de piezas, sobre todo pendientes de carilla y gota (o piñón), que se popularizaron enormemente. También se trabajarían aderezos completos, que podían llegar a incluir peinas e incluso diademas. Muchos de estos soberbios conjuntos se pueden admirar en museos o anticuarios y son muy cotizados hoy en día, sobre todo aquellos de estilo imperio. Por su colorido, estas piezas fueron usadas también para niñas de corta edad, como lo demuestran los retratos de la época. El traslado de joyas de coral a los joyeros marianos se desarrollaría de una manera muy natural, teniendo especial éxito de aceptación en las imágenes gloriosas, más proclives a este tipo de aditamento frente a las dolorosas. Especial aceptación tuvieron estas piezas desde siempre en las pastoras, en las que tan acorde resultan las joyas de coral por el colorido general que las rodea.

			Ante la escalada de las clases medias, la nobleza de raigambre necesitaba distinguirse a toda costa de la creciente burguesía. La moda se convertiría en el distintivo social que los más ricos usarían en su beneficio para marcar diferencias con esta incipiente nueva clase social. Las joyas iban a ser la herramienta perfecta para ello, produciéndose una diversificación del concepto de joyería. Se fomentaría la distinción entre bijouterie277, o joyería de bajo coste, y joaillerie, alta joyería reservada para las clases pudientes y la realeza, donde como vemos por la nomenclatura, sería Francia quien seguiría imponiendo las tendencias.

			La diadema de la casa Ansorena que la marquesa de Conde Salazar donara a la extraordinaria imagen dieciochesca de Nuestra Señora de los Dolores de la ciudad de Córdoba, es una prueba de ello. La donación se produjo en los años ochenta del siglo XIX, aunque ya desde mediados de siglo sería frecuente el uso de diademas de este estilo en las damas de la alta sociedad española, que las lucían para todo tipo de actos sociales. Son numerosas las fotografías que se conservan de la realeza y la nobleza del momento, donde las señoras suelen llevar este adorno sobre la cabeza, a veces también complementando a la mantilla española. Nuestra Señora de los Dolores la luce colocada sobre la frente de forma habitual, junto a un rico rostrillo, habiéndose convertido ambos elementos en una característica propia de esta dolorosa, y en todo un icono que ha inspirado a otras cofradías para el atavío y enjoyamiento de sus imágenes marianas, no solo en la capital cordobesa sino también de las poblaciones limítrofes. La diadema es una delicada pieza de oro y diamantes inspirada en la corona propia de marquesado. Está compuesta por una fina banda calada con pedrería sobre la que destacan tres florones engastados de diamantes y cuatro ramos de tres perlas, según corresponde a su tipología. 

			Por la situación donde recibe culto la Imagen en el templo, colocada a una altura considerable, se conservan pocas fotografías antiguas de ella. Sin embargo, es curioso señalar que en todas se muestra ricamente enjoyada. No debe entenderse que la Imagen permaneciera con sus mejores galas el año completo, sino que en las contadas ocasiones en las que era bajada, para sus cultos, su salida procesional o para el besamanos, se aprovechaba para engalanar a la Virgen y fotografiarla. Creemos que, de una manera acertadísima, la cofradía mantiene la costumbre de arreglar a la Virgen siempre con las mismas alhajas, dependiendo de la época del año en la que se realice el aderezo. De manera que, de la observación de las piezas que lleve prendidas, se puede deducir en qué momento fue tomada la instantánea. Así, es usual que se reserve para la salida procesional del Viernes Santo cordobés el magnífico corazón de oro y grandes diamantes que posee. Sin embargo, el otro corazón, también de oro y orlado de piedras de París278, que ejecutara Francisco Vázquez de la Torre en 1865, se le coloca en los días del septenario de la Cuaresma. Para los dolores gloriosos de septiembre portará el puñal de finales del XIX, y suele ser común a todas las fechas un precioso peto de oro con pedrería fina279 y un gran topacio central, alrededor del cual se colocan unas flores y estrellas en tembladera, donadas por la condesa de Cañete de las Torres, según consta. 

			Felizmente influenciada por esta estética tan singular encontramos a la Virgen del Consuelo de Puente Genil. Se trata de una imagen fechada en el siglo XVIII con cabeza y manos de terracota policromada y cuerpo de candelero de madera, que fue de propiedad particular hasta que en 1976 el insigne poeta pontanés José Cabello y Cabello, la donara a la cofradía. Tras verse influenciada por la manera sevillana de vestir a las dolorosas en sus primeros años del siglo XX, la corporación propició que se acercara a un estilo mucho más acorde a los patrones vinculados con la tradición cordobesa, con la incorporación del rostrillo de labor de joyería al modo de los remates de puntas de las cofias de papos de las viudas nobles castellanas del XVI. La Imagen posee uno, reservado para la salida procesional, de plata dorada, esmeraldas, diamantes y perlas que fue realizado por Jesús María Cosano en 2009. La pieza, en su sencillez, va a encajar a la perfección con esta estética reencontrada, en total consonancia con las vistas vueltas del manto en la zona del rostro y con una manera de enjoyar a la Imagen que sigue los referentes estilísticos tomados de los retratos de las damas de la corte española del siglo XVIII.

			Isabel II y los Montpensier

			La realeza española, al igual que el pueblo, no fue ajena a los cambios que trajo el nuevo siglo XIX. Isabel II ascendió al trono en 1833, a la edad de tres años, tras la muerte del rey y en medio de un largo conflicto dinástico provocado por su tío carnal y hermano de su padre, el infante Carlos María Isidro de Borbón. Esta situación terminaría desembocando en la primera guerra carlista. Su padre, Fernando VII280, ante la imposibilidad de haber tenido descendencia masculina en sus cuatro matrimonios, había dictado una pragmática sanción por la que permitía que la pequeña Isabel pudiera sucederle si no existían hijos varones a su fallecimiento. Los primeros años del reinado de la reina niña, con la regencia asumida por su madre la reina María Cristina de Borbón-Dos Sicilias, estuvieron en manos del gobierno. Ante la debilidad de la corona y las revueltas provocadas por los carlistas y por miembros de otras casas reales europeas interesados en alcanzar el poder, se decidió adelantar su mayoría de edad a los 14 años para convertirla en reina de pleno derecho, algo que sucedió en 1843. En 1846, el mismo día que cumplía dieciséis años, la casarían con su primo hermano, Francisco de Asís de Borbón, hombre de carácter débil y apocado que parece que cumplía los requisitos impuestos por todas las partes interesadas. El matrimonio no fue feliz. La supuesta homosexualidad del rey y las comentadas infidelidades de la reina pusieron en entredicho la paternidad de los vástagos, ante los numerosos embarazos de su Majestad. Parece ser que de los doce que hubo, en ninguno participó el rey, quien se trasladó a otra habitación antes de cumplir el primer aniversario de la boda. El primero de los retoños que sobrevivió sería la Infanta Isabel, conocida como la Chata, nacida tras la pérdida de dos varones. Una vez recuperada del alumbramiento, la reina quiso visitar la Real Capilla de Atocha en acción de gracias por el feliz acontecimiento tras las innumerables súplicas a Nuestra Señora. Esto ocurriría el dos de febrero de 1852. En su camino a la basílica, el cura Martín Merino, conocido sacerdote y activista liberal asestaría una puñalada a la soberana con intención de asesinarla. El atentado, que pudo haber sido mortal, resultó fallido ya que la reina tuvo la fortuna de que el cuchillo fuera frenado por las ballenas de su apretado corsé y por unas joyas que llevaba prendidas sobre el vestido. 

			La reina entregaría como exvoto a la Virgen de Atocha los ropajes y las alhajas que portaba en el momento del apuñalamiento, por su intercesión en aquel fatídico incidente. Isabel II quiso que con las joyas ofrendadas se hiciera para la Virgen y el Niño un juego de coronas, así como un rostrillo de diamantes y topacios del Brasil. Aunque el número de piezas entregado debió ser grande, dado que la reina tenía por costumbre ir generosamente enjoyada, parece que hubo que aportar joyas de la colección familiar, con lo que es probable que se recurriera al fastuoso joyero de su madre, la reina María Cristina. El conjunto le sería encargado a Narciso Soria, primer diamantista de su Majestad, quien ejecutó un conjunto verdaderamente espectacular281, al gusto de la soberana con un diseño suntuoso y algo arcaizante. Tan complacida quedó Isabel II con el encargo, que en el famoso e idealizado retrato que Winterhalter les hiciera a ella y a la pequeña Isabel, por entonces Princesa de Asturias, aparece la reina portando la corona de la Virgen. 

			La imagen de la Virgen de Atocha es una talla tardorománica, fechada en el siglo XIII. Aunque se trata de una imagen de bulto redondo con los ropajes tallados, a partir del siglo XVI también sería revestida con ricas ropas y recubierta de joyas. En México se conserva una bella talla en madera policromada datada en el siglo XVII que se veneró en el convento de la orden franciscana de la Piedad. Esta representación nos confirma que la Imagen española era ataviada al modo de los Austrias, ya que responde a las estampas y verdaderos retratos tan difundidos de la Virgen de Atocha desde España. Aparece con revestimiento textil rico, cubierta de joyas con corona y ráfaga, todo ello simulado en la talla de madera, tal como aún se vendría haciendo en el Barroco. Se conserva en el exconvento de Churubusco, sede del Museo Nacional de las Intervenciones en Coyoacán, en las inmediaciones de México DF282. Dado que parece que existen algunas otras imágenes similares de esta advocación en el país, el culto a la Virgen de Atocha en aquellas tierras debió ser amplio. 

			Por desgracia, hoy en día rara es la vez que Nuestra Señora de Atocha se presenta a los fieles con el soberbio juego de coronas y rostrillo que le regalara Isabel II, junto al manto de los castillos y leones rematado de armiño que igualmente donara la reina, una de las más fervientes y fieles devotas de esta imagen mariana. Por lo que tenemos entendido, el día de la boda de los actuales reyes, Felipe VI y Letizia, por entonces Príncipes de Asturias, fue la última vez que se presentó a la Virgen de Atocha con estas galas, cuando la princesa le ofreció su ramo de novia a la Imagen. Portaba también ese día, entre otras insignias y condecoraciones, la banda de la Orden de Carlos III. 

			Se sabe que Isabel II era una persona excesiva. Fue una mujer llena de caprichos que vivió gran parte de su vida rodeada de enorme lujo, ajena a la realidad social de su país. No fue una buena reina, aunque no sabemos si realmente fue consciente de ello o no. Nunca fue formada para ejercer como Jefe del Estado, algo en lo que influiría su madre, aún con mentalidad absolutista. Tampoco se preocupó de poner remedio a su ignorancia, lo que en determinadas situaciones la llevaba a ser simple. Sin embargo, en su favor diremos que con tres años se le entregó una nación283 hecha añicos y rápidamente se le recriminó, con cierto oportunismo, no haber sabido enmendar errores que venían de muy atrás. Era muy simpática y dicharachera, lo que hizo que se ganara rápidamente el favor popular. Además de generosa y persona de gran corazón, era muy beata, algo que exteriorizó con cantidad de ofrendas a las diferentes imágenes marianas de cada sitio por los que pasaba. En muchos de los casos, estos regalos serían joyas, por las que sentía una gran pasión, aunque poco apego. 

			En los últimos años de su exilio pasó verdaderas estrecheces. Asegurar la pensión vitalicia de 150.000 francos del rey consorte tras su separación y hacer frente a las deudas contraídas por los gastos derivados del mantenimiento del frenético tren de vida de la familia Real284, le hicieron tomar la decisión de poner a la venta su magnífica colección de joyas. En el verano de 1878 salieron a subasta en la sala Drouot de París más de trescientos lotes de alhajas depositadas en la banca Rothschild. En contra de las altas expectativas de la propia reina, ni se alcanzaron las cifras esperadas, ni se remataron todos los lotes. La mayoría de las piezas serían adquiridas por joyeros interesados en desmontarlas para reutilizar la pedrería, lo que supondría la pérdida de este enorme legado artístico285. 

			Con su hermana, la Infanta María Luisa Fernanda, Duquesa de Montpensier, tenía buena relación. Sin embargo, el hecho de que el marido de esta, Antonio de Orleans fuera uno de los aspirantes al trono español en detrimento de la reina, hizo que fueran invitados a trasladar su residencia lo más lejos de la corte que fuera posible. Los duques se mudarían a Sevilla, donde adquirieron el Palacio de San Telmo como residencia habitual, y pasarían los veranos en Sanlúcar de Barrameda, para huir del calor sevillano. Ambas localidades se beneficiarían sobremanera de la generosidad de los señores duques, que actuaron toda su vida como verdaderos mecenas de las artes, siendo la religiosidad popular la beneficiaria de gran parte de su fortuna.

			La Virgen de los Reyes recibiría, en 1853, una importante donación de cada hermana. La reina regalaría un fastuoso traje de raso blanco bordado en oro para que le confeccionaran a la Imagen un manto. Por las regias dimensiones de su Majestad, el vestido dio para realizar un terno completo, el conocido como el de los castillos y leones, que resulta impresionante portado por la patrona de Sevilla y su archidiócesis. Por su lado, fechada en el mismo año está registrada la donación del manto rojo de terciopelo bordado en oro por parte de la Infanta María Luisa Fernanda286, parece que con bordados procedentes de un manto de corte blanco.  

			La relación de los duques con la hermandad de Montserrat de Sevilla fue determinante para su evolución tras la reorganización de la misma en 1849. El patrocinio de los Montpensier sería decisivo para engrandecer el patrimonio de la cofradía y para afianzar el estilo romántico que tan bien ha sabido conservar y que es característico de la corporación. Desde no hace demasiado tiempo, Nuestra Señora de Montserrat luce de nuevo en el pecho, para las grandes ocasiones, un peto de enormes dimensiones que probablemente provenga de esta acaudalada familia. No existen datos en el archivo de la cofradía de esta importante donación. Pero teniendo en cuenta que S. M. la reina María Amelia de Borbón-Dos Sicilias, esposa de Luis Felipe de Francia y madre del duque, fuera nombrada camarera de la Virgen, es razonable pensar que la donación pueda provenir de ella, dado que al pectoral se le presume origen francés. Se trata de una importante pieza que ha sido restaurada recientemente por el joyero cordobés Manuel Valera. Tiene forma de ramo, cuajado de piedras de estrás con flores en tembladera y cuatro grandes lágrimas en pampile articuladas, con motivos serpenteantes muy del gusto de la época.

			Ya vimos que el cambio en la moda producido en el siglo XVII provocó que las tradicionales joyas de pecho evolucionaran hasta convertirse, en el siglo XVIII, en un adorno de gran tamaño que recorrería el borde del escote. Al principio serían de forma acorazonada, para pasar a tener una silueta triangular, aumentando su tamaño. A veces estos grandes broches se componían de varios cuerpos desmontables que descendían en cascada hasta casi la cintura, como es el caso de la pieza de Montserrat. A estas piezas que cubren casi toda la parte anterior del busto se les denominó con el término francés devant de corsage o también stomacher287. En el siglo XIX este tipo de joyas tuvieron un resurgir y se volvieron a poner muy de moda. La tendencia fue usar estas piezas colocadas sobre el vientre e incluso sobre el bajo vientre. La pieza felizmente recuperada de Montserrat aún conserva unas pestañas posteriores que servirían para la fijación de esta alhaja de tan grandes dimensiones tanto en el borde del escote como en el fajín de la cintura del vestido, tal como marcaban las modas de la época. El exquisito buen hacer del vestidor de esta Imagen, Antonio Bejarano, persona dotada de una sensibilidad especial para ello, nos muestra a la dolorosa exultante en cada una de sus vestimentas. El aire de romanticismo que impregna la cofradía queda resaltado cuando Nuestra Señora de Montserrat porta la alhaja tanto en el pecho como sobre la cintura, los lugares preceptivos para ello.

			Los nuevos tiempos

			Entre otras importantes joyas, María Cristina Habsburgo-Lorena recibiría de Alfonso XII, como regalo de bodas, una joya de este tipo. Se trataba de un espectacular broche de diamantes tipo corsage de enormes dimensiones, que ella usaría en muchas ocasiones durante su vida. El joven rey, tras la prematura muerte de su primera esposa María de la Mercedes de Orleans288, de la que parece que estaba completamente enamorado, sería casado rápidamente con esta archiduquesa austriaca, con la que no congeniaría. En aquel momento existía la tremenda necesidad de consolidar la monarquía y la estabilidad constitucional, para reparar los daños que el sexenio revolucionario provocara años atrás, y la muerte de la joven no ayudaba en absoluto. La nueva reina tuvo que soportar los continuos devaneos amorosos del rey, que tras la boda se entregó a un frenesí sexual extramatrimonial que contribuyó a que cayera enfermo de tuberculosis, la enfermedad por la que prematuramente moriría a los veintisiete años, sin conocer a su hijo póstumo Alfonso, llamado a ser rey de España como Alfonso XIII. 

			Durante los años de regencia de María Cristina hasta que Alfonsito alcanzara la mayoría de edad, supo mantenerse en su papel de moderadora en el sistema de turnos de poder acordado entre liberales y conservadores. Algo que se estableció para evitar los errores que dieron lugar a la crisis del reinado de Isabel II. Su condición de mujer, que en aquel momento se consideraba inferior al hombre, su inexperiencia en temas de política y el hecho de ser extranjera, propició un alejamiento acordado con el gobierno del papel que los monarcas habían mantenido hasta entonces, en el que participaban directamente de los enfrentamientos entre partidos. María Cristina se propuso darle a la monarquía un lugar de representación, haciéndola más cercana al pueblo. Sin saberlo afianzó la institución de la Corona reforzando las relaciones de esta con la Iglesia e iniciando además una serie de visitas por el país que serían precursoras en Europa del ideal de monarquía que aún perdura en nuestros días. 

			De carácter serio e introvertido, y no estando dotada de una gran belleza, sin embargo, fue seguidora de la moda y las tendencias. Cuidó su aspecto físico y su imagen, conservándose numerosas fotografías en las que sorprende su espléndida figura y un gusto exacerbado por las joyas. Realmente fue una enamorada de las alhajas, para las que no escatimaba a la hora de adquirirlas289, ya fueran para sí o para regalarlas290. 

			Aparte de una suculenta dote monetaria que aportó a su matrimonio, a su llegada a España traería consigo valiosas joyas familiares, como tres espléndidas diademas de diamantes y numerosos broches, collares de perlas o pulseras. Alfonso XII, como decíamos, le regalaría con motivo de sus nupcias un soberbio juego de joyas de diamantes ejecutados por Francisco Marzo, con las que la futura reina quedó encantada291. El broche tipo corsage, al que antes nos referíamos, sería una de sus piezas favoritas, ya que aparece retratada con él en multitud de fotografías. La pieza en cuestión ha llegado a nuestros tiempos modificada, ya que en algún momento de su historia le fueron desmontados los flecos de diamantes de que disponía en los laterales, algo que, aunque le resta importancia, no le quita prestancia. 

			Su última propietaria conocida es Carmen Cervera, baronesa viuda de Thyssen, quien lo usara en multitud de ocasiones. Se sabe que recientemente fue puesto a la venta a través de una afamada casa de subastas, aduciendo la baronesa que estaba necesitada de liquidez. Parece que las pujas no llegaron a las cifras que se tenían previstas alcanzar, lo que hizo que no se rematara la venta. 

			El siglo XIX terminaría con el descubrimiento de los principales y más importantes yacimientos diamantíferos del mundo en Sudáfrica. Esto haría que el mercado internacional de piedras se viera copado por una ingente cantidad de diamantes, lo que provocó que los joyeros adaptasen su producción a piezas con mayor número de brillantes. A partir de ahora se verían unas joyas mucho más vistosas con grandes superficies cuajadas de diamantes y pedrería. Además, no solo aumentó el número de piedras, sino que también se podían adquirir gemas de un tamaño mucho mayor, a veces nunca vistos hasta el momento292. El mayor diamante del mundo del que se tenga conocimiento se encontraría el 26 de enero de 1905, cuatro años después de la muerte de la reina Victoria de Inglaterra, quien sin duda habría disfrutado extraordinariamente de tal hallazgo. La reina fue una empedernida coleccionista de joyas con diamantes y todo tipo de piedras. Por suerte, de la mayoría de estas piezas podemos disfrutar aún hoy, ya que son lucidas por los miembros de la Familia Real británica con bastante asiduidad.

			El South Star, como primitivamente se le bautizó a este gran diamante293, o Cullinan294, como finalmente se le terminaría llamando, pesó en bruto una vez extraído tres mil ciento seis quilates, que equivalen a unos seiscientos gramos de peso. De él se pudieron tallar más de 150 piedras. Las nueve de mayor tamaño (denominados Cullinan I, II, III… al Culllinan IX) se incorporaron a las joyas de la corona británica, ocupando sitios de relevancia como el cetro, alguna de las coronas y otras joyas de coronación de los monarcas del Reino Unido295.

			La revolución industrial venía impulsando desde el último cuarto del siglo XIX la fabricación seriada de piezas, y en las grandes ciudades el concepto de oficio artístico o artesanal empezó a decaer. Incluso en cierta manera sería denostado, ante el abaratamiento generalizado de los precios, donde se minusvaloraba el trabajo artesanal y donde casi se reprocharía a los artesanos el excesivo coste de la pieza resultante. La industrialización había hecho cambiar a la sociedad tanto en Europa como en Norteamérica, lo que se tradujo en la creación de gran riqueza concentrada en las nuevas urbes comerciales e industriales, como París, Nueva York o Chicago. Barcelona fue la única ciudad en nuestro país donde ocurriría algo parecido. El arte de la joyería, así como el resto de los oficios artísticos, se vería muy afectado por esta circunstancia con la entrada del nuevo siglo, en el que hábiles artesanos se morían literalmente de hambre a consecuencia de todo ello. 

			Ante esto, surgió un movimiento impulsado por una serie de artistas y teóricos que proponían la vuelta a los oficios artesanales, reivindicando la calidad del producto final, pero con un precio relativamente económico. Esta corriente sería denominada en Inglaterra como Arts & Crafts. Tuvo tal trascendencia y desarrollo que desembocaría en un movimiento global internacional que sería conocido con diferentes nombres en cada país: Modern Style en Inglaterra, Art Nouveau en Francia o Modernismo en España. Sin embargo, desarrollaría características propias en cada territorio, sin dejar de tener un ideario común. Se trataba de provocar un acercamiento a la naturaleza, tan abandonada por el hombre de la industrialización, enfocando todo su grafismo en las sinuosas formas vegetales y estilizando las representaciones animales296. En este momento nacerían las Artes y Oficios como asociación gremial.

			Aunque este estilo influenció en campos como la arquitectura, básicamente lo haría en el de las artes decorativas, sobre todo en los trabajos sobre cristales y vidrieras. Muy a tener en cuenta también fueron los resultados obtenidos en metalistería y joyería, llegando esta última a unos niveles de calidad en cuanto a ejecución y diseño no rebasados hasta el siglo XXI. Actualmente aún es frecuente encontrar modelos de la época repetidos una y otra vez, o que sirven de inspiración para nuevas creaciones. El calado que tuvo este movimiento fue tal, que su influencia ha perdurado hasta nuestros días.

			El gran diseñador francés Lalique sería el encargado de revolucionar la joyería de estilo Art Nouveau desde París al resto del mundo. Este tipo de joyería no fue demasiado popular al principio entre las clases medias, aunque sí entre los aristócratas y los miembros más destacados y pudientes del mundo de las artes y la farándula. Hay que tener en cuenta que muchas de estas piezas eran creaciones tremendamente complejas, y ciertamente exóticas e impactantes. En muchos casos su lucimiento suponía un auténtico desafío a la personalidad de la que las portaba297. Una de sus mejores clientes, la actriz Sarah Bernhardt, que fue figura principal de la sociedad parisina del momento, aparecería en infinidad de fotografías promocionales de sus obras de teatro con piezas de Lalique, y sería una de sus grandes mentoras. 

			En este momento ya habría cambiado el concepto de la joya tal como se entendía hasta entonces. Ya no se iban a tratar como simples adornos para el acicalamiento personal con un cierto valor material, ni tampoco serían únicamente objetos para la diferenciación entre clases sociales o que actuasen como símbolos de distinción. Ahora más que nunca se concebirían como obras de arte independientes, siendo mucho más que meros complementos. Se rompería con las formas tradicionales del diseño conocidas hasta el momento en joyería, y para conseguir el efecto que se deseaba, no se dudó en echar mano de cualquier recurso. Se emplearon todo tipo de metales, no solo los nobles, con distintas terminaciones en su superficie, pero siempre jugando con las texturas. Por supuesto que se empleaban piedras preciosas, y de qué manera, pero también se potenciaría el uso de las piedras semipreciosas, tan solo buscando un característico color o efecto que con una gema quizá no se hubiera podido conseguir. Sería muy usual a partir de ahora la utilización de ónices, jaspes, jades y carey, o la resina natural ámbar. En adelante las piedras preciosas ya no iban a ser una parte esencial de la pieza, como había ocurrido hasta el momento, sino que constituirían un elemento de la composición en su conjunto298. 

			Se comenzaría a poner de moda el empleo de materiales no nobles, que tradicionalmente a ningún joyero se le habría ocurrido usar antes. Hablamos de materiales plásticos o sintéticos, como puedan ser las lacas, pero también de materiales naturales como el asta de toro o de otros animales. En esto René Lalique también sería precursor y adelantado. Materiales poco o nada usados a lo largo de la historia en joyería, como el vidrio, el nácar, el marfil o el ébano, los ópalos o el empleo masivo de esmaltes translucidos, serían la tendencia del momento. Esto permitiría conseguir una gran variedad de formas y colores dando alas a la imaginación de los creadores. 

			Aunque este movimiento artístico surge envuelto en un clima de progreso y modernidad, tendría un pie puesto en el pasado en cuanto a la potenciación de las técnicas ancestrales de los oficios artesanos frente a la industrialización en la que estaba envuelta la sociedad del momento. Pero sin embargo su vocación sería la de mirar al futuro. 

			La vida en el siglo XX definitivamente habría cambiado. La máquina de vapor, el ferrocarril, la luz eléctrica y las primeras grandes fábricas propiciarían que la gente, poco a poco, fuera poblando las ciudades más grandes en busca de trabajo, dejando atrás la vida en el medio rural. La población de las ciudades estaba mucho menos en contacto con la naturaleza. Fueron unas décadas donde se sucedieron los grandes inventos de la humanidad, como decíamos, y también los grandes avances del conocimiento en campos como la medicina, la botánica o la zoología. Y precisamente el Modernismo, aunque sin dejar de mirar al futuro, trató de inspirarse y potenciar la belleza de lo natural. La hermosura del cuerpo desnudo de la mujer sería un motivo repetidamente utilizado para la joyería del momento. Una mujer caracterizada como Venus triunfante con alas de hada, a veces tocada por turbantes o penachos al más exótico gusto oriental. La potenciación de la belleza femenina fue un recurso que los artistas utilizarían una y otra vez. Además de otros muchos elementos de la naturaleza, las flores y las plantas con dibujos estilizados e idealizados, serían los motivos principales representados de estas joyas. También los animales, sobre todo los insectos, fueron base de inspiración para la realización de broches, diademas, brazaletes o pendientes, en una exacerbada búsqueda de lo bello, donde la libélula y la mariposa pasarían a la historia como los motivos fetiche del movimiento. 

			Pero claro, nos referíamos con todo lo anterior a lo que ocurría en las grandes ciudades de la moderna Europa, como lo eran Londres o París. En España la cosa sería de otra manera. Recordemos que en los primeros años del siglo XX la situación económica del país, arrastrada de tiempos pasados, era ciertamente catastrófica. Tampoco ayudaba el escenario de continua inestabilidad política, donde el niño Alfonso XIII, rey desde su mismo nacimiento, sería foco de todas las ansias de poder de la clase política del momento. Estamos ante una España eminentemente rural, atrasada con respecto a Europa, donde una población muy condicionada por las obligaciones que imponía la fe católica y la curia eclesiástica subsistía a duras penas en una sociedad encorsetada y víctima de sí misma. 

			Tan solo en Barcelona, como ciudad adelantada que siempre fue debido a una burguesía floreciente, se desarrollaría el Modernismo en España. La producción de joyas que responden a este movimiento alcanzaría cierto renombre en la figura de Luis Masriera (1872-1958), discípulo de Lalique. La gran aportación de Masriera en la joyería española sería la utilización de los esmaltes naturalistas a modo de las vidrieras góticas de la catedral barcelonesa —pliqué à jour— con la adición de placas de mica, técnica que sería bautizada por el propio autor como Esmalte de Barcelona299.

			Escasos ejemplos de alhajas de estilo modernista de los que se tenga conocimiento, llegarían a los joyeros marianos españoles. Existen medallas de realización seriada con ciertos toques Art Nouveau aunque algo evolucionados hacia el Art Decó con un diseño mucho más geométrico. Normalmente se dan en representaciones de la Virgen de Montserrat, siendo ejecutadas las medallas que conocemos en metales como el aluminio o el latón, aunque también en plata. La hermandad de Montserrat de Sevilla conserva una medalla de marfil orlada de diamantes, zafiros y perlas en la que la Virgen de Montserrat barcelonesa aparece revestida y coronada. Se trata de una pieza de oro blanco de mucha calidad fechada en 1920 que fue ofrecida por la Infanta Luisa de Orleans300, a la imagen sevillana. La pieza le sería regalada a la infanta por las Damas de la Cruz Roja de Barcelona, en una visita que hizo al monasterio catalán el diecinueve de abril de ese año, según consta en la propia medalla.

			En el Museo Nacional de Artes Decorativas, existen unas medallas de oro esmaltado con diamantes, marfil y otras piedras, posiblemente del entorno de Masriera, que representan al Corazón de Jesús. Tienen influencia de la estética Saint Sulpice301 y desprenden aún cierta influencia neogótica302. Mientras que el Art Nouveau había sido denso, complicado y abigarrado en sus diseños, el ArtDéco sería puro y límpido303.

			Posiblemente las joyas de estilo modernista de las que conocemos más ejemplos son los broches con forma de insectos. Parece que debieron de ser muy del gusto de la sociedad del momento, ya que han llegado hasta nuestros días muchos ejemplos. Moscas, abejas, saltamontes y sobre todo libélulas y mariposas, como ya decíamos, fueron los motivos más representados. Con todo, pocos ejemplos de esta tipología pasarían a formar parte de los ajuares marianos. Hay que tener en cuenta que los usuarios de este tipo de joyas, hablando con cierta generalidad, eran personas con tendencias de pensamiento liberal, con ideas modernas y que intentaban huir de la religiosidad impuesta del momento, llena de restricciones y obligaciones. Tan solo en advocaciones como la Divina Pastora, hemos podido disfrutar de este tipo de broches. 

			La Virgen como Pastora normalmente se presenta a los fieles sentada sobre un risco y en un entorno campestre. Esto no ocurre solo cuando la imagen se dispone para una procesión en su paso de salida, sino que muchas veces se da esta circunstancia también dentro del templo, situada en el retablo en el cual esté expuesta al culto. En líneas generales suele estar acompañada de uno o dos corderos, como parte del rebaño que es el Pueblo de Dios y rodeada de plantas y animalillos, muchas veces bajo la sombra de un granado en flor. Cuando fray Isidoro de Sevilla concibe la «feliz ocurrencia»304 de la Divina Pastora al frente del redil de fieles, se adecuarían y enriquecerían para la Virgen María las prendas del atuendo pastoril, adicionándosele los elementos propios, como son el bastón con forma de báculo de plata, la pelliza de piel de cordero salpicada de joyas y el sombrero. Para la Virgen este conjunto sería confeccionado con ricas telas brocadas o bordadas en oro y encaje, como corresponde representar a la Madre de Dios, según la ensoñación del fraile capuchino, responsable del impulso y la propagación que tuvo esta advocación en España y el mundo. 

			Tanto la saya como el manto estarán salpicados de broches con forma de flores o insectos, algunos de ellos respondiendo al estilo modernista que veíamos más arriba, o cuando menos inspirados en él. También es usual encontrar muchos otros que responden a la moda de los años setenta y ochenta del siglo XX, época en la que fueron muy populares también este tipo de alfileres con formas vegetales o de insectos, y de los que se conservan muchísimos ejemplares.

			Excepcionales joyas encontraremos en el tesoro de la Divina Pastora de las Almas del convento capuchino de Sevilla. También en la dulce imagen de la sevillana Pastora de Santa Marina, que ya hemos referido que posee un importante y variopinto joyero. Destacaremos a la imagen de la Pastora del pueblo sevillano de Cantillana, con una enorme devoción y unas interesantes alhajas dignas de estudio, así como la belleza recientemente recuperada tras su restauración de la Pastora de la iglesia de San Dionisio de Jerez. 
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			Ntra. Sra. de la Peña. Puebla de Guzmán, Huelva. Precioso aderezo formado por brazalete, pendientes y broche de oro y diamantes con esmalte. Foto: Miguel Ángel Díez Domínguez.
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			Primer plano de Ntra. Sra. de los Dolores de Córdoba. Se aprecia en detalle la diadema de Ansorena. Foto: Miguel Arroyo.
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			Ntra. Sra. del Consuelo de Puente Genil, Córdoba. Foto: Fco. José Jiménez Arrebola.
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			Ntra. Sra. de Atocha, del convento de Churubusco, México D.F.
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			María Santísima de los Dolores. Orden Seglar Servita de Cádiz. Foto: Jesús Savona León.

		


			8. El siglo XX 

			«Las joyas no se han concebido para permanecer inertes en una caja fuerte. Sin una audiencia, sin la presencia de espectadores, estas joyas no alcanzarían la función para las que fueron creadas. El espectador, por tanto, es el artista fundamental. Su vista, corazón y cerebro se funden, tratando de entender de una u otra forma qué ha pretendido el creador dándoles vida».

			Salvador Dalí

			Los primeros años 

			Entrado el siglo XX, tanto en España como en el resto Europa ocurrió que un renovado estilo Luis XVI o también llamado estilo guirnalda, resurgiría entre los joyeros aferrados a los diseños más tradicionales. Fueron los primeros años de la nueva centuria donde destacaron desde un primer momento nombres como Louis Cartier en Francia, o la Casa Ansorena en España, con una marcada estética conservadora.

			Esta tendencia con aires cortesanos y muy tradicionalista se iba a nutrir de los exuberantes fastos y gran boato de las casas reinantes en Europa y Rusia. Para ellas se fabricarían las grandes piezas de joyería de este momento. Parece que el último aliento del neoclasicismo se aferraba a unos diseños repletos de hojas, guirnaldas de laurel, redecillas, simétricas curvas y rocallas reinventadas de dibujos dieciochescos cuajadas de pedrería, que prácticamente no dejaban ver la montura de la pieza. Todo ello para defender el oficio tradicional ante la imposición más absoluta de una modernidad que llegaba a más velocidad que el propio ferrocarril, y que ya no tendría, a pesar de todo, vuelta atrás305. Sería el momento del platino como metal estrella, que marcaría esta época y con el que se harían la mayoría de las grandes joyas del momento. El platino, a la vez que presentaba una dureza y una resistencia mecánica altas, tenía la ventaja de tener poco peso. Su ligereza y el hecho de resultar inalterable a la oxidación, al contrario que la plata, que se oscurecía con el tiempo, lo hicieron muy apreciado. 

			El futuro Eduardo VII, siendo aún Príncipe de Gales, calificó a Cartier como «el joyero de los reyes y el rey de los joyeros». Tras la coronación del monarca, el ya afamado Louis Cartier sería designado como proveedor oficial de la casa real británica. Este hecho haría que el resto de las dinastías reales reinantes siguieran sus pasos. España, Portugal, Bélgica o Italia, así como Egipto, Siam o Rusia, por citar solo algunas, lo convertirían en el joyero oficial de la corte. Incluso la casa francesa de Orleans, no reinante ya por aquel entonces, depositaría en él toda su confianza para la ejecución de sus grandes joyas. 

			Ya se ha hecho referencia a la estrecha relación de los duques de Montpensier con Sevilla y la baja Andalucía. Fueron grandes enamorados de la religiosidad popular, algo que en esta tierra se vive de una manera tan particular. Los duques resultaron ser indispensables mecenas sin los cuales la historia de la Semana Santa de Sevilla y de otras poblaciones se hubiera escrito de manera diferente. Con un sentimiento religioso profundo y sincero, supieron transmitir a su numerosa descendencia una verdadera devoción por la Virgen María en todas sus advocaciones, de la misma forma que ellos mismos la sentían. 

			Una de sus hijas fue la malograda María de las Mercedes de Orleans y Borbón, casada con el rey Alfonso XII. Otra de ellas, su hermana María Isabel, sería Condesa de París por su casamiento con Felipe Alberto de Orleans, además de Duquesa de Orleans. Al igual que toda la familia, María Isabel pasaría largas temporadas en el Palacio del Rey, propiedad que sus padres adquirieron en torno a 1850. La casa está situada en el corazón mismo del Coto de Doñana, muy cerca de la ermita de la Virgen del Rocío. Tanto ella como sus hijos sintieron verdadera devoción por esta imagen, y no perdieron oportunidad alguna de demostrarlo, ya que fueron numerosas las ofrendas y exvotos que esta familia le donó. Aparte de una serie de joyas menores, como puedan ser unos gemelos de oro y coral del duque de Montpensier que se le ponen a la Virgen en su ropa interior, en 1942 su nieta306 y el marido de esta, S.S. AA. los Infantes Carlos y Luisa de Borbón y Orleans regalarían a la Virgen del Rocío un magnífico broche. Se trata de una joya compuesta con algunas de las alhajas que la familia había ido ofreciendo a la Santísima Virgen anteriormente, con un nuevo diseño enriquecido con pedrería. Se ejecutó en estilo guirnalda o estilo Luis XVI y presumiblemente saliera de los talleres de Cartier, por la relación tan estrecha que la casa de joyas seguía manteniendo con la familia real francesa. Se trata de una importante pieza de unos trece cm de altura, con un gran topacio central rodeado de diamantes, con zafiros y tres singulares esmeraldas talladas en forma triangular, además de una valiosa perla negra. Remata la pieza un zafiro en talla de cabujón colocado en el copete, que la reina Amelia de Portugal donó a la Virgen307. 

			En el imponente retrato de la Virgen que tomara la agencia de fotografías Paisajes Españoles308, la Imagen parece llevar prendido en la parte derecha del pecho un pequeño broche que nosotros creemos que se trata del cuerpo central del broche grande de los infantes. Dado que, como decíamos, el gran broche fue hecho con joyas antiguas de la familia, es posible que esta pieza anteriormente fuera por sí misma una de las joyas ofrecidas a la Virgen, como pequeño broche. Con todo, encontramos una discordancia en las fechas. No se tiene como dato cierto el año en que se tomara la mencionada fotografía, pero se sabe que esta instantánea aparece por primera vez en las reglas de la Hermandad Matriz de Almonte de 1949. Además, las ráfagas de puntas que la Imagen luce en ella es seguro que son las réplicas que Seco Velasco hiciese en ese mismo año, por encargo de la Hermandad. Lo que nos indica que la foto no podría ser anterior a la fecha indicada. Por desgracia, esto no cuadraría con nuestra hipótesis, ya que el broche grande, según parece, fue compuesto y regalado por los infantes en 1942. Por tanto, las únicas opciones posibles que se nos plantean ante esto son: que estemos equivocados y no se trate de la misma pieza, o que el gran broche sea desmontable y su parte central se pueda usar exenta del conjunto, algo que hoy en día desconocemos. 

			Como suele pasar con algunas joyas, a veces su valor extrínseco, teniendo en cuenta el momento y las circunstancias históricas que rodearon al exvoto o sus donantes, supera con creces al valor intrínseco propio, que vendría marcado por el coste material y artístico casi exclusivamente. Este broche es, hoy en día, una de las piezas de joyería más importantes de su tesoro, además de un símbolo y testimonio histórico de la devoción que los Orleans, familia rociera donde las haya, profesaron a esta bendita Imagen. Desde entonces la Virgen del Rocío porta esta magnífica alhaja cada Lunes de Pentecostés en el lado izquierdo del pecho.

			La reina Ena

			Cuando Victoria Eugenia de Battenberg se casó con el rey Alfonso XIII, el 31 de mayo de 1906, no imaginaba que su vida iba a ser tan diferente de como ella la había soñado. Su abuela, la reina Victoria de Inglaterra, se encargó de hacer emparentar a toda su descendencia con los herederos de las casas reales europeas. Y lo conseguiría, haciendo incluso que una de sus nietas, Alix de Hesse —más tarde conocida como Alexandra Feodorovna— casara con el último zar ruso. Por desgracia, Nicolás II y su esposa serían ejecutados junto a sus hijos por las tropas revolucionarias bolcheviques, en uno de los episodios más sangrientos y crueles de la historia de ese país. Este hecho acabaría con el régimen zarista y con la dinastía Romanov, como es sabido. 

			Ena, como cariñosamente la llamaban en la corte británica y también terminarían haciéndolo en la española, tendría reservado para su casamiento al rey de España. Aunque tuvo más suerte que su prima, con el tiempo admitiría que en este país tuvo pocos momentos de felicidad, estando éstos siempre relacionados con sus hijos. Le costó mucho trabajo habituarse a las costumbres españolas. La propia llegada de la reina a la corte supuso una revolución, ya que hubo que modificar muchos de los hábitos y tradiciones de palacio, para acercarlas a los modos de la corte británica. Sin embargo, su vida fue bastante desahogada, ya que el rey no escatimó en gastos para que la reina tuviera cubiertas sus necesidades y sus caprichos en todo momento, mientras él la engañaba, entregándose a amores extraconyugales. Algunos de estos amoríos darían lugar al nacimiento de hijos bastardos, de los que la reina tuvo conocimiento. El rey suplía su falta de atención hacia ella con regalos y caprichos que no llenaban el vacío existente entre ambos, y aunque ella era consciente, parece que siempre le amó. 

			El día de su boda los reyes sufrieron un sangriento atentado perpetrado por el anarquista Mateo Morral, en el que morirían veintiocho personas a causa a una bomba camuflada en un ramo de flores que se les arrojó desde un balcón. La fortuna hizo que el ramo topara con un cable eléctrico desviándolo de su objetivo. La explosión no hirió a los monarcas ni a los guardias de escolta que iban con ellos en el carruaje, pero murieron varios miembros de la guardia real y sobre todo, personas que disfrutaban del desfile. Varios caballos quedaron destripados por el suelo, con lo que el panorama debió ser desolador. La novia se presentaría ante sus invitados, lo más granado de la realeza europea y de la alta sociedad del momento, con el traje ensangrentado por el suceso. Incomprensiblemente el convite se llegó a celebrar.

			La imagen de la monarquía española quedó seriamente dañada. Aquello no sería más que un preludio de todo en lo que desembocaría el reinado de Alfonso XIII, años más tarde con la instauración de la república y el forzoso exilio de los reyes fuera de España.

			Días después del suceso la reina donaría al tesoro de la Virgen del Pilar de Zaragoza, como acción de gracias por haber salido indemnes del atentado contra ellos, dos alfileres de diamantes con forma de flor de azahar con los que se adornaba el día de su boda. Su marido haría lo propio con un bastón de mando con la empuñadura de plata chapada en oro con pedrería, que contenía una flor de lis, emblema de la casa de Borbón. Al poco tiempo, el rey repetiría el gesto con otro bastón de similares características depositado en el monasterio de la Virgen de Guadalupe de Cáceres309. 

			Hasta 1931, año en que la familia real tuvo que salir de España tras la proclamación de la II República, la reina adquiriría innumerables joyas de una calidad y valor excepcionales a las más famosas firmas del momento como Ansorena o Mellerio310. También en París, en Cartier, Chaumet, Van Cleef o Bulgari, se comprarían muchas e importantes piezas311. Todo ello sin contar con aquellas que recibiera como regalo de su marido, ni las que le llegaron en forma de presentes de mandatarios extranjeros o de los representantes de cada región española, sabedores todos ellos del gusto por las alhajas que tenía su Majestad. La soberana dispondría de un guardajoyas soberbio, aunque realmente no todas las piezas le pertenecían en propiedad. «Las joyas de pasar» de la Corona Española, es como se conoce en la corte a aquellas alhajas que usan los monarcas reinantes. Son joyas que pertenecen a la corona, no a los reyes, con lo que no pueden ser heredadas más que por los futuros gobernantes, a los que les son transmitidas y tienen el deber, a su vez, de pasar a sus sucesores. Sin embargo, tanto el rey como la reina fueron propietarios de muchas alhajas, ya que a ambos les gustaban enormemente. Además, les complacía obsequiar con joyas a sus allegados. Diversos joyeros ostentaron en toda España la condición de proveedores de la Casa Real, como Sanz en Madrid, Beiner en San Sebastián o Galán en Santander. La sevillana joyería Reyes, sin llegar a serlo, también realizaría algún trabajo concreto por encargo de Victoria Eugenia312.

			Los reyes fueron beneficiarios también de muchas alhajas que les llegaron por herencia de sus respectivas familias. Ya hemos hablado del gusto por las joyas que tenía la reina María Cristina, madre de Alfonso XIII y suegra de Ena, quien les dejó una colección importante. Se cuenta que la pasión que Victoria Eugenia sentía por las joyas era tal que cuando se encontraba indispuesta en la cama se hacía traer parte de su colección por el simple regusto de admirarlas y disfrutar de ellas, a la vez que se las mostraba a sus damas de compañía313. Todo ello a la luz del sol que entraba por cualquier ventana, para dejarse embaucar ante el brillo de los diamantes. 

			Mientras vivió en España, la reina se dedicaría básicamente a acompañar a su marido a infinidad de actos protocolarios, tanto civiles como religiosos, propios de su rango. Sin embargo, ella por su lado se volcaría en la realización de labores caritativas, contribuyendo en muchos casos con cantidades económicas importantes a las diferentes organizaciones con las que tuvo contacto. Destacado fue su papel en organismos como la Cruz Roja Española, de la que llegó a recibir la Gran Cruz de la Orden Civil de Beneficencia, ya que se convirtió en su gran benefactora. De hecho, el hospital de esta institución en Sevilla aún hoy lleva su nombre.

			Las visitas a Sevilla, durante una época de su vida fueron frecuentes. Los reyes, normalmente en primavera, pasaban temporadas en la ciudad en busca del buen tiempo y para alejarse del ambiente de la corte madrileña. En estos periodos de descanso su Majestad se volcaría en una vida social marcada por las fiestas mayores sevillanas, como son la Semana Santa y la Feria de Abril, de las que participaba activamente. Como llegara a escribir Antonio Burgos, Victoria Eugenia fue verdaderamente la reina castiza que ha tenido España, por encima de Isabel II314. Aunque extranjera y no católica en origen, vestiría con gusto la mantilla española en innumerables ocasiones. Negra, el Jueves Santo en los palcos de la plaza de San Francisco, o blanca en las corridas de toros de la feria, haciendo gala de un sentido de estado admirable, ya que parece ser que detestaba la fiesta nacional.

			Curiosa es la relación de la reina con la Esperanza Macarena. Hay documentadas varias visitas a la iglesia de San Gil, casi siempre relacionadas con sus hijos315, en especial con el Príncipe de Asturias. Como es sabido, Ena era portadora del mal de la hemofilia y la monarca se lo transmitió a dos de sus hijos varones, hasta el punto de que dicha enfermedad acabó de manera indirecta con ellos. Alfonso y Gonzalo de Borbón y Battemberg, morirían a las edades de treinta y uno y diecinueve años respectivamente, a causa de hemorragias internas al ser ambos hermanos víctimas de diferentes accidentes de tráfico. Estas muertes le marcarían el resto de su vida, ya que además de la culpabilidad propia que ella sentía por ser la transmisora de la enfermedad, su marido se lo recriminaría siempre316. 

			El Príncipe de Asturias, fue un niño enfermizo que pasó gran parte de sus treinta y un años de vida postrado en una cama. Sus padres, en especial la reina, recorrieron con él todos los santuarios y basílicas españolas, visitando cuantas imágenes religiosas tuvieran fama de milagreras, para encomendarlo a ellas y pedir por su restablecimiento y sanación. A veces, cuando la reina estaba en Sevilla visitaba a la Esperanza Macarena, mucho más que a la Virgen de los Reyes, que por tradición era la imagen predilecta de la realeza y la sociedad sevillana más acomodada desde los tiempos de Isabel II. En este momento la devoción a la Macarena se había consolidado ya como una de las grandes de Sevilla y su fama y popularidad estaban empezando a rebasar las fronteras de la ciudad. En estas visitas coincidió alguna vez con Juan Manuel Rodríguez Ojeda, macareno por los cuatro costados y una de las personas más influyentes por aquel entonces en la cofradía. Este magnífico diseñador, con uno de los talleres de bordado más importantes en la Sevilla del momento, y con una personalidad y un carisma arrebatadores, revolucionaría la estética de la Semana Santa sevillana para hacérnosla llegar a nuestros días tal y como la conocemos hoy.  

			Para escapar de sus pesares, la reina se refugió en la moda y las joyas, dos de sus grandes pasiones. Era una mujer guapa y sumamente presumida, que disfrutaba haciéndose retratar por los pintores de moda. Famosos son los retratos que le encargaría a Sorolla o a Laszlo, uno de sus pintores preferidos, para el que posaría en muchas ocasiones. También abundantes son las fotos que se conservan de ella, vistiendo modelos a la última moda de París y engalanada con espectaculares joyas, en unas poses de lo más cinematográficas. Existe una fotografía que serviría de base para un óleo de grandes dimensiones de Álvarez de Sotomayor conservado en el Palacio Real de Madrid. En él la reina aparece mirando al frente en una posición de contraposto, rompiendo la frontalidad, donde el manto queda por delante de ella. Esta pose, que da un aspecto muy regio, no era demasiado usual para los retratos de la época en España. Sin embargo, se conocen otras pinturas anteriores en la realeza europea, muy similares a esta obra, que creemos que se dejaron influenciar por aquellos otros retratos que se harían en 1902 para la coronación de Alejandra de Dinamarca y Eduardo VII, reyes del Reino Unido. 

			En este cuadro, al que nos referíamos, la reina está tocada por la pequeña coronita de Cartier que su marido le regalara entre las numerosas joyas que recibiera de él el día de su boda317, y porta sobre los hombros el manto de los castillos y leones. Se trata de un manto de terciopelo granate estrecho y largo, con exquisitos bordados de oro que va rematado en todo su perímetro con piel de armiño. Parece inspirado en aquel que la reina Isabel II donara a la Virgen de Atocha, al que ya nos referimos. 

			La revolución que fue Rodríguez Ojeda para la Semana Santa sevillana, y por extensión para todas las semanas santas que innegablemente han bebido de ella, ya se vendría gestando desde el momento en que empezara a vestir a la Virgen de la Esperanza. Ojeda comenzaría a crear, sin saberlo, el icono de la Macarena en el momento que sustituyó el tocado de dolorosa del XIX por uno de tul rectangular asimétrico y suelto. Osó vestirla con un manto de color verde propio de su advocación y con saya blanca, en un momento en que las dolorosas se presentaban en su mayoría todavía con manto negro de luto riguroso. El resultado fue tan espectacular y causó tal sensación entre los sevillanos, que esto le daría la libertad que Juan Manuel necesitaba de la corporación macarena para poder idear todo lo que más tarde tendría que venir. 

			Suponemos que Rodríguez Ojeda quedaría obnubilado por el porte y la belleza que la reina Victoria Eugenia desprendía, en las ocasiones en las que tuvieron la oportunidad de coincidir con motivo de las visitas que esta hizo a la Virgen. Y más, seguramente cuando conoció por medio de la prensa el retrato de Álvarez de Sotomayor al que antes se aludía, donde la pose tan imponente de ella inundaba el cuadro de majestad. 

			«Si los reyes de España, en sus recepciones a las personalidades más destacadas, se prestaban a hacer la ceremonia del besamanos para que les fueran mostrando sus respetos, ¿cómo es que la Reina del Cielo, que vivía en San Gil, no lo hacía?» 

			Algo parecido fue lo que debió pensar Rodríguez Ojeda cuando en 1925 le plantea a la Hermandad bajar a la Virgen de la Esperanza de su altar y ponerla al alcance de los fieles para que toda Sevilla pudiera rendirle culto, en lo que sería el primer besamanos de la historia. Que se sepa, no se conservan documentos gráficos de aquel acontecimiento que fue para la ciudad, pero sí de otros besamanos posteriores cercanos en el tiempo, en los que si nos fijamos, claramente Juan Manuel hace girar el manto de la Macarena queriendo imitar la postura tan sublime de la reina española en aquel retrato. Esto sería posteriormente imitado por otras devociones sevillanas, e incluso aún hoy en día es posible ver mantos girados en algunos besamanos marianos. 

			Las mariquillas de la Macarena

			La devoción que José Gómez Ortega, Gallito, tenía por la Esperanza Macarena es conocida por todos. Proveniente de una familia de toreros, destacó desde niño en este arte por su temple y valentía, hasta que a la edad de veinticinco años un toro le quitara la vida en la plaza de Talavera de la Reina. Este hecho, unido a su juventud y a que estaba en el momento más álgido de su carrera, haría que se creara una leyenda en torno a él que un siglo más tarde aún se sigue rememorando. Joselito el Gallo fue un gran benefactor de la Hermandad de la Macarena. Se prestó a torear de manera desinteresada a beneficio de la hechura de la corona de oro, diseño de Juan Manuel Rodríguez Ojeda y que ejecutara con maestría la Joyería Reyes de Sevilla. Se sabe que aportó la mitad del dinero para el nuevo vestuario de las corazas de costillas de la centuria romana, más conocidos como los Armaos, y tenía en proyecto financiar la realización de cuatro varales de oro para las esquinas del palio rojo de la Macarena, cuando la muerte le sorprendió318. 

			Indiscutiblemente la mayor aportación del torero quizá sea el hecho de que llevó el nombre de la Macarena por toda España e Iberoamérica, dándole a la hermandad una fama y una proyección internacional que nunca antes había tenido una devoción española. Sin embargo, un regalo personal a su Virgen marcaría un antes y un después en la estética de la imagen, para definitivamente definir el icono internacional que hoy en día es la Esperanza Macarena. Se dice que, en uno de sus viajes a París, a la edad de dieciocho años, repararía en un broche con forma de flor formado por unas piedras verdes que estaba en el escaparate de una joyería. La joya le causó tal deslumbramiento que instintivamente entró en el comercio para hacerse con él. Se desconoce el nombre del establecimiento, aunque en algún lugar se ha escrito que debió de tratarse de uno de los más distinguidos de la ciudad, situados en la Place Vendôme o en la Rue de la Paix319. En esta zona era donde se encontraban establecidos los más importantes joyeros de Europa en aquel momento, tal y como ocurre hoy en día. Este aspecto, posiblemente fruto del deseo de ennoblecimiento del origen de las piezas, no se sabrá nunca. Lo cierto es que a Gallito le gustó este broche tanto para su Macarena que parece que encargó que hicieran cuatro más idénticos al original, regalándole a la Virgen los cinco alfileres en 1913, la víspera del día de su coronación con el deseo de que los estrenara para tan señalada fecha.

			Aunque la creencia popular siempre defendió que los broches estaban montados con esmeraldas, lo cierto es que parece que no es así. Lo más probable es que se trate de cuarzos verdes y diamantes sobre una estructura de oro blanco. Primitivamente las mariquillas no eran móviles tal como las conocemos, sino fijas. Existen fotografías donde se aprecia que en los primeros tiempos le eran prendidas a la imagen al pecherín con agujones, muy cerca de los ropajes. Sería en Sevilla donde se les dotaría de movimiento algunos años más tarde. Para ello, les colocaron unos muelles que conseguían separarlas unos centímetros de los encajes del pecho, haciéndolas avanzar y quedando suspendidas. La idea no era otra que facilitar que se movieran, que no resultaran estáticas como hasta entonces, para multiplicar el centelleo de las piedras con el caminar del paso de palio. Este recurso ya sería usado en la joyería española de finales del siglo XVI y durante el siglo XVII en las tembladeras y los airones para conseguir idéntico efecto, como ya se vio y trató en esta misma obra. Se trataba de captar las miradas de todos hacia las damas que se adornaban con estas joyas en movimiento. En el caso de las mariquillas la intención sería idéntica, con la hermosa salvedad de que el foco de todas las miradas iba a ser la imagen de la Esperanza Macarena. Merecido es nuestro reconocimiento hacia la persona que decidiera alterar el prendedor de estas joyas añadiéndoles esos muelles, porque consiguió dotarlas de vida propia. No se sabe con exactitud en qué momento se hizo esta modificación, aunque por las fotografías que se conservan debió ser entre los últimos años de la década de los treinta y los primeros años cuarenta. Creemos que cuando se decidió intervenir las mariquillas nadie era consciente de que este hecho complementaría de manera tan sublime a los broches que el torero le ofreciera a la Virgen en 1913, y tampoco que a partir de entonces cada levantá del palio de la Macarena se convertiría, aún más si cabe, en un momento mágico e inigualable para el disfrute de los sentidos.

			Se desconoce si el número de cinco pueda tener algún significado específico que no sea el de hacer alusión a las cinco letras del nombre de MARÍA. Lo más probable es que Gallito las adquiriera sin otro motivo más que el puramente estético y que con el tiempo se les haya querido buscar un significado. Además del reseñado, es admitido que puedan hacer alusión a las llagas de Cristo, que también fueron cinco. Lo cierto es que desde un primer momento en la hermandad se decidió que la Virgen las llevase siempre puestas y en sustitución del puñal característico que suelen lucir las dolorosas clavado al pecho. Dicho puñal rememora al viejo Simeón, que profetizó para la Madre de Jesús que una espada le atravesaría el alma por el dolor que sufriría320. 

			De un tiempo a esta parte, aunque con excepciones que atienden más bien al gusto de su vestidor, las mariquillas le son colocadas según las lágrimas de sus mejillas, es decir dos en el lado derecho y tres en el izquierdo, aunque a veces ha llevado cuatro en un lado y una en el otro. Se conserva alguna fotografía de aquellos primeros tiempos donde se ve a la Virgen con las mariquillas aún sin los muelles, y donde también porta un maravilloso puñal de joyería, no de orfebrería, en la que debió ser una de las escasas ocasiones en las que simultanease ambas prendas. Desde entonces se las pondrán siempre, solas o con otras joyas que no le resten protagonismo, excepto en el mes de los difuntos, que no es costumbre colocárselas.

			Existe otro juego de mariquillas más pequeñas en el tesoro de la Hermandad, parece que de esmeraldas naturales, que pertenecen a la Virgen del Rosario de la Macarena. Además, tiene la Virgen una serie de joyas de esmeraldas, sobre las que destaca una gargantilla de flores parecidas a las mariquillas, que muchas veces se le coloca en la cinturilla y otras en el pecherín y que parece estar relacionada con una donación de la familia de la tonadillera Juanita Reina, por lo que hemos podido saber.

			Posiblemente estemos ante la joya más copiada, reproducida y reinterpretada de la historia de la joyería mariana de todos los tiempos. Solo en España existen casi un centenar de advocaciones que portan mariquillas en su pecho, según documenta Enrique Guevara en una investigación a la que hemos tenido acceso, y que se está llevando a cabo al mismo tiempo que la redacción del presente trabajo. Esto nos hace tomar conciencia de la trascendencia estética tan determinante que han supuesto las mariquillas en la iconografía mariana y del complemento tan perfecto que han sido y son para esta Imagen. Una talla que, aunque dolorosa, lleva la advocación de la Esperanza (o de la Expectación al parto) que Rodríguez Ojeda quiso convertir en la reina mejor engalanada y más bella que jamás haya existido321.

			La eclosión del neobarroco

			El Concilio de Éfeso, celebrado en el año 431 de nuestra era, puso fin a las controversias acerca de la persona de Jesucristo y de la Dignidad de María. En dicho concilio se definiría a la Virgen como verdadera Madre de Dios, siendo partícipe por tanto de su Realeza. A partir de este momento va a ser una constante el icono de la Virgen Reina en su representación iconográfica, con corona y cetro, como atributos del poder terrenal, además de la ráfaga, rostrillo y media luna como símbolos de su proveniencia celestial. Y esto sería así, sobre todo desde el siglo XVII, cuando se consolida y propaga el uso de la ráfaga, dado que la media luna y el rostrillo ya eran usados con anterioridad tanto para las imágenes de dolor como para las gloriosas. 

			Entrado el siglo XX se fue perdiendo el uso de la luna, la ráfaga y el rostrillo para las dolorosas de forma general, quedando prácticamente restringido su empleo para las imágenes letíficas.

			De siempre se entendió que la manera de vestir a las imágenes de la Virgen debía ser al modo de como lo hacían los miembros de la realeza y la propia reina. Desde los tiempos de Felipe II y hasta el siglo XIX sería así, como ya hemos visto, pero a partir del primer tercio del siglo XX se va a producir una evolución de los modos antiguos. En este momento surgirán tendencias para humanizar el aspecto de la Virgen María en su atuendo, como la de vestirla de hebrea. Aunque no está claro el origen concreto de esto, contribuyó a ello la aparición de documentos del siglo XVIII en los que se hacía referencia a este atuendo y de ciertas pinturas barrocas que representarían a la Virgen con manto azul, saya roja, con tocado blanco y sin corona de realeza. Parece que el responsable de llevar a cabo en pleno siglo XX este experimento fue, también en este caso, el omnipresente Rodríguez Ojeda. 

			El hecho de que la reina y las mujeres de la casa real vistieran con distinguidas ropas de calle, pero de manera relativamente parecida a la de la mujer de a pie, propició que se produjera un cierto distanciamiento con la forma de vestir a la Virgen. La reina ahora prácticamente vestía como una mujer normal, con lo que dejaba de ser un referente. Tampoco ayudaría nada la irrupción de la II República o la dictadura posterior, con el consiguiente exilio de los monarcas al extranjero, que harían desaparecer por completo el modelo que la corte podía ofrecer322. 

			Pero lo que a priori podía parecer negativo, resultó ser lo contrario ya que propició una espectacular y rápida evolución en el vestir de las imágenes marianas en la ciudad de Sevilla, cosa que terminaría exportándose a muchísimas otras poblaciones españolas e incluso del extranjero. Se tomarían como modelo las maneras sevillanas para ataviar a la Virgen María que se desarrollaron en la ciudad desde mediados del siglo XX de una manera tan característica. Estamos en un momento en que los vestidores adquirirán nombre propio, siendo por fin reconocidos como artistas. Algunos de ellos pasarían a la historia por haber creado un estilo personal, aportando en muchos casos elementos que resultaron determinantes para el futuro de la estética mariana. 

			Recientemente este fenómeno ha sido objeto de un interesante estudio que analiza y valora algo tan importante como es la manera de presentar a los fieles a la Madre de Dios a lo largo de la historia, resaltando la figura de los vestidores y los estilos creados por ellos323.

			El sobreenjoyamiento324

			A partir de los años cincuenta en España se produciría un fenómeno que afectaría a las imágenes dolorosas325, que duraría apenas un par de décadas y que merecería un estudio exhaustivo en una monografía específica: el sobreenjoyamiento.

			Pasados los años más difíciles de la posguerra, la población empezaba a recuperarse de los periodos de hambruna y escasez que, en general, había padecido la sociedad española. Los desastres del año 1931, primero, y más tarde de la Guerra Civil estaban aún muy cercanos en el tiempo como para olvidarlos. Aunque el tiempo iba pasando, y aquel periodo infame se alejaba, aún existían ciertas reticencias a exhibir los tesoros que se habían podido conservar tras la contienda. Los conventos, monasterios, cofradías y todo tipo de congregaciones religiosas sufrieron otro duro revés que había hecho quedar a muchas de ellas, de manera literal, sin patrimonio alguno. Lo que no fue pasto de las llamas, sería fundido, como la plata y las joyas. Otra gran parte fue robado y vendido en el extranjero, principalmente, para el enriquecimiento de unos cuantos. Aparecieron compradores sin escrúpulos sabedores de la situación que aprovecharon la coyuntura para desvalijar, en muchos casos a precios irrisorios, a parroquias que no encontraron otro modo de salir adelante. Es verdad que se trataba de situaciones de verdadera necesidad, pero la falta de conocimiento de muchos párrocos, con la mejor de sus intenciones, llevó a que el patrimonio que había podido ser salvado, fuera ahora enajenado de esta manera. 

			Pero por suerte, mucho se conservaría. Numerosas imágenes y obras de arte fueron escondidas y puestas a buen recaudo hasta que el peligro pasara. Con las joyas fue relativamente fácil hacerlo, ya que por su tamaño se pudieron ocultar con facilidad. Pasado cierto tiempo, cuando la sociedad comenzaba a reconciliarse consigo misma, empezaron a aflorar estos tesoros y a ser mostrados de nuevo. Los españoles de aquel tiempo, cansados de penar, acogieron de muy buen grado el resurgir de las tradiciones y de la religiosidad popular como una manera de divertimento y de fiesta. Se trataba de recuperar aquel sentimiento que años antes de la contienda civil se había venido ya fomentando ante la escasa autoestima de la sociedad española tras los desastres del noventa y ocho, y paliar así la grave crisis de conciencia surgida por la pérdida de las últimas provincias de ultramar. 

			Aquella corriente, denominada genéricamente por algunos autores regionalismo, surgiría en los primeros años del siglo XX, época aún de gran pesimismo. El regionalismo se fue nutriendo en todo el territorio nacional de innumerables aportaciones de etnógrafos, folkloristas, investigadores, pintores o fotógrafos para definir unos elementos de identificación propios de la cultura popular de las distintas zonas geográficas españolas326, aunque hay que decir que muchos de los datos que se dieron por ciertos se aportaron demasiado alegremente y con poco rigor. 

			En los últimos años del siglo XIX, como ya se vio, se adornaba con profusión de joyas tanto a las Vírgenes de gloria como a las dolorosas en una disposición ciertamente caótica. El fenómeno del sobreenjoyamiento tuvo un origen inherentemente popular en su concepto, aunque a priori pueda parecer lo contrario. Se trataba de colocar a la Virgen la totalidad de las joyas de las que se dispusiera. La idea era realzar su belleza para hacer dirigir todas las miradas hacia la Imagen, algo que provocaba el encantamiento de un pueblo acostumbrado a una vida de color gris, embelesado con los destellos que producían las alhajas a la luz de las velas. Serían las cofradías sevillanas del Baratillo y la de San Bernardo las primeras que permitirían llevar joyas en gran cantidad a sus dolorosas327. A partir de ahí, casi todas las hermandades accederían también a hacerlo. Joyas que se le prendían a la Virgen a modo de préstamo, como materialización de una petición o demostración de gratitud por parte de fiel, con un trasfondo sentimental y devocional de peso328. Sin embargo, es interesante resaltar que la población con menos recursos no solía hacer estos préstamos, sino que directamente donaba sus joyas, por humildes que estas fueran, registrándose en esta época de penurias infinidad de ofrendas de este tipo de alhajas a los joyeros marianos. 

			En la segunda mitad del siglo XX se va a recuperar el modelo decimonónico de enjoyamiento, con cantidad de alhajas colocadas en el pecherín, la corona, el manto o la saya de la Virgen. Sería frecuente que las familias más pudientes prestaran sus joyas buenas para ser portadas por las imágenes de mayor devoción, fenómeno que también se trasladó al pueblo llano, aunque a una escala diferente. Son especialmente llamativas la disposición y abundancia de joyas en algunas dolorosas de este tiempo.

			Fue una época desacomplejada en la que se tenía claro que la representación de la Virgen, por el propio hecho de serlo, debería mostrárnosla en majestad, aun cuando se nos presente padeciendo por Jesucristo, su Hijo. En realidad, la Virgen no nos debe ser ofrecida en su atavío como una mujer normal, porque no lo era. No tiene sentido alguno mostrarla a los fieles a la manera en que una mujer vistiera en el Nazaret de la época, con vestiduras corrientes de telas lisas. 

			La Virgen María no puede ir desprendida de sus elementos simbólicos propios, ya que éstos tienen una función, que es distinguirla sobre las demás mujeres y presentarla como lo que es: la Madre de Dios, la Reina del Cielo. Para ello son indispensables los atributos de realeza, como son la corona, el cetro, la ráfaga, la luna y por supuesto las alhajas, complementado todo con un rico atuendo. El conjunto hace que el Icono Mariano quede completo, y eso se tenía bastante claro en la segunda mitad del siglo XX. 

			Las joyas como exvoto u ofrenda van a ser donaciones ofrecidas a la Virgen como agradecimiento por un don o una sanación concedida, y le deben ser colocadas. El donante ofrece el presente buscando dos cosas básicamente. Por un lado, anhela que el objeto apreciado o encargado ex profeso para la donación, pueda pertenecer a la imagen de su devoción, y por otro, espera poder comprobar que en algún momento la Virgen lo lleve puesto. Por tanto, creemos necesario que independientemente de la calidad y valor que pueda tener la pieza en sí, se le debieran colocar todas estas joyas a la Virgen. Para ello será necesario estudiar un lugar adecuado, entendiendo que no todas las alhajas ofrecidas pueden estar en consonancia con el estilo de la imagen de que se trate. El papel del vestidor va a ser fundamental en este aspecto, dado que, al ser el encargado de la disposición de las piezas, tendrá que aplicar ciertos criterios de prioridad, eligiendo lugares de mayor o menor visibilidad. 

			Tan solo de esta manera quedaría cerrado el círculo de la ofrenda, que comienza con el hecho que gesta dicho ofrecimiento y termina una vez colocada la prenda a la imagen elegida.

			Son maravillosas las fotografías que se conservan de los años sesenta del siglo XX, en las que se puede admirar la belleza de tallas como la de Nuestra Señora de la Soledad de San Lorenzo de Sevilla, en las que aparece cuajada de joyas de pies a cabeza, al estilo de las representaciones bizantinas que ya vimos. Se aprecian infinidad de collares de perlas y cadenas de oro prendidas de la saya, así como gargantillas de todo tipo; cantidad de broches en el pecho, pulseras y brazaletes que parecen cosidos al encaje y que apenas dejan un espacio libre, dando la sensación de estar amontonadas; joyas en las sienes y la cabeza, sobre la toca y el manto, muchas veces también sobre los bordados. Incluso sobre la diadema de salida se colocaban cantidad de alhajas de todo tipo y estilo, dando una sensación algo caótica, pero tremendamente efectista. Todo ello con la única pretensión de presentar a la Virgen como mujer distinguida sobre las demás, elegida por Dios para engendrar a su Hijo, Madre y Esposa Mística de Jesucristo. 

			Por desgracia, creemos que este arreglo sería impensable en la actualidad, dado el carácter de seriedad y luto de la cofradía, aunque insistimos en que esto es algo que no debe estar reñido en absoluto con la profusión en la colocación de alhajas. 

			Resulta paradójico que este momento del sobreenjoyamiento se solapara en el tiempo con el de la renovación de la Iglesia Católica, seguidora de las directrices del Concilio Vaticano II. Ante desiguales interpretaciones de sus Conclusiones, muchas diócesis optaron por ser cautos a la hora de mostrar como antes el patrimonio histórico-artístico, además de modificar y simplificar algunas de sus tradiciones o de los aspectos más arcaizantes de la liturgia329. Sin embargo, no parece que esto afectara demasiado al atavío de las imágenes marianas en la baja Andalucía, como hemos podido comprobar.

			Encontramos otros ejemplos parecidos de fotografías de la época en las imágenes jerezanas de la Esperanza de la Yedra, una de las grandes devociones dolorosas de la ciudad, y de Nuestra Señora del Desconsuelo, titular de la cofradía de los Judíos de San Mateo, cuyas instantáneas desprenden cierta ingenuidad y ternura en su composición. Hay que decir que estas corporaciones históricamente han tenido entre sus hermanos a acaudaladas familias jerezanas destacadas por sus negocios vinateros o ganaderos principalmente, que fueron grandes benefactoras de las mismas. Por poner un ejemplo, gracias a estos mecenas y al esfuerzo del resto de los hermanos de la corporación, se pudo adquirir para Jerez uno de los primeros pasos de palio provenientes de Sevilla, hecho que contribuyó a modificar la fisonomía de la Semana Santa jerezana. El paso de palio de Nuestra Señora de la Amargura, bordado en 1902 en el taller de Juan Manuel Rodríguez Ojeda es propiedad de la hermandad jerezana de los Judíos de San Mateo desde 1926. El palio azul de la Amargura, como era conocido en Sevilla, sería para Juan Manuel el antecedente directo y paso previo en evolución al palio rojo de la Macarena, estrenado en 1908 y considerado obra culmen tanto del mencionado bordador330 como de la Semana Santa sevillana.

			Era costumbre que estas familias prestaran infinidad de alhajas para ser colocadas a la Virgen en su salida procesional, para efemérides concretas o para la ceremonia del besamanos. Estas joyas normalmente debían ser devueltas tan pronto como concluyera el acto para el que habían sido cedidas. En muchos casos se trataba de piezas antiguas de alta calidad, de diamantes y piedras de color montadas en plata o en oro, pero que alegremente se mezclaban en su colocación con piezas de bisutería y cristal de estrás.

			Parece ser que Nuestra Señora de la Esperanza de la Yedra no llegaría nunca a salir a las calles de Jerez tan enjoyada como la vemos en la fotografía que se aporta de Beni S, según nos cuentan los hermanos más antiguos de esta cofradía. Era capricho de su camarera, la duquesa viuda de Monteleón, que su entonces vestidor Mariano Ramírez331 dispusiera todas sus joyas de bisutería fina de esta manera para deleite de la mayoría, el mismo día de la estación penitencial. Sin embargo, parece que no era del gusto de una sección de los hermanos que la Virgen saliera tan alhajada a la calle, y se eliminaban algunas de ellas para la procesión. A la propietaria se le explicaba que se podían caer y perder por los vaivenes propios del andar del paso. A su muerte, esta señora quiso que todas aquellas joyas de estrás le fueran donadas a la Esperanza de la Yedra, y hasta hoy hemos podido disfrutar de ellas con cierta asiduidad en las grandes ocasiones, aunque dispuestas de una manera más bien escasa. 

			Especialmente en la Noche de Jesús332del pasado año 2019, pudimos recrearnos con una magistral composición formada por todas estas piezas que su actual vestidor, José Carlos Gutiérrez, nos quiso regalar333. Lo que viene a refrendar aquello que nosotros venimos vaticinando desde hace algún tiempo, y es que la vuelta del sobreenjoyamiento en las imágenes marianas en general, pero sobre todo en las dolorosas, es inminente. 

			Quizá la Semana Santa de Jerez, por ingenua y desacomplejada se pueda permitir este tipo de lujos. Aunque bastante influenciada por la globalización cofrade y los paradigmas establecidos por Sevilla para sí, que el resto de las poblaciones han ido copiando, haciendo suyos, la concepción que Jerez hace para determinados aspectos de su Semana Santa es muy original. Allí todavía muchos saeteros cantan de manera espontánea al paso de sus devociones a pie de calle, sin contrataciones previas ni horarios concertados. Aún es habitual ver en la vestimenta de las dolorosas grandes anchuras en los mantos más acordes a tiempos pasados, algo alejadas de los gustos de hoy en día. Incluso el andar del paso de palio es más natural, menos elegante, aunque dotado de muchísimo encanto. Perduran bastantes coronas ya desechadas en otros sitios por su estilo, ejecutadas entre los años cuarenta y los sesenta del siglo XX. Son coronas de una altura excepcional con una ráfaga grande y de perfil completamente circular. Su canasto es esbelto y junto a la amplitud de la colocación del manto, conforman una silueta definitoria de la dolorosa jerezana en su paso de palio. Hablamos, por mencionar alguna, de las de la Paz en su Mayor Aflicción, la de Madre de Dios de las Misericordias, la de Nuestra Señora de la Amargura o la antigua corona dorada de la Esperanza de la Yedra334. 

			Es llamativo y maravilloso ver cómo en Jerez a imágenes dolorosas de hechura contemporánea como es Nuestra Señora de la Estrella, se le coloquen anillos en las manos, o que en ciertas cofradías aún se actúe con la misma sencillez que en pueblos cercanos, como Bornos o Arcos de la frontera. En estos lugares se ve con total naturalidad pedir prestados enseres de plata a vecinos, para montar los altares de culto o el Monumento del Jueves Santo si es necesario, y ocurre que a una devota se le permita quitarse su pulsera de oro para ponerle a la Virgen, si esta no tuviera una que lucir. En general, en las poblaciones más pequeñas siguen siendo habituales los préstamos de joyas a la Virgen para que las lleve en su salida procesional, algo que en algunas ciudades grandes se perdería desde el momento en el que las hermandades decidieran que sus imágenes únicamente podrían portar alhajas de su propiedad. Pero no siempre fue así, como veíamos. En Sevilla, por ejemplo, los préstamos eran muy esperados, y más si las joyas las ofrecía la duquesa de Alba. 

			De todos son conocidos la personalidad y el carisma arrolladores que derrochaba Cayetana de Alba. Esta señora, dieciocho veces Grande de España, que además atesoraba cincuenta y tantos títulos nobiliarios e infinidad de distinciones de todo tipo, era con mucho, uno de los personajes más queridos por los españoles hasta su muerte. Heredera de una de las mayores fortunas del país y de un legado artístico de valor incalculable, sin embargo, basó su vida en disfrutar de los momentos que se le brindaba en cada instante y se puede decir que lo consiguió, poniéndose el mundo por montera. Aunque no fue nada fácil, ya que debió de salvar ciertos escollos sociales a los que primeramente se tuvo que enfrentar desde niña y después como mujer, en una España machista y llena de prejuicios, aun siendo ella quien era. Vivía en Sevilla gran parte del año en el Palacio de las Dueñas, donde posiblemente pasó los mejores momentos de su vida. Supo disfrutar de la ciudad y de sus fiestas, de las que se declaraba una enamorada. Por su carácter jovial y abierto tuvo muchos amigos que la reclamaban constantemente para acudir a todo tipo de saraos. 

			La Virgen de las Angustias, de la populosa Hermandad de los Gitanos, posiblemente fuera su mayor devoción, como así demostraba cada madrugá al paso de la cofradía por la puerta del palacio de Dueñas, donde se vivían momentos entrañables que protagonizaba junto a sus hijos menores. Fue una gran benefactora para la cofradía, pues fueron determinantes sus aportaciones para levantar su actual sede canónica, después de varios años de itinerancia por diferentes templos de la ciudad. Realizó infinidad de donaciones para sufragar enseres, como unos respiraderos y candelabros de cola de plata para el paso de palio de Nuestra Señora, o un manto bordado en oro que también le regaló. Era muy querida en la corporación hasta el punto de ser nombrada Camarera Honoraria de la Virgen.

			Para el préstamo de joyas, Cayetana tampoco escatimaba. Muy curiosas son las fotografías que se conservan donde podemos disfrutar de la Virgen de las Angustias enjoyada de pies a cabeza con muchas de las alhajas pertenecientes a la Casa de Alba. 

			Una de las diademas de la familia, la que es conocida como la rusa por su similitud en altura y forma a un Kokoshnik335, sería portada por la imagen en infinidad de ocasiones. Este tipo de diademas de diamantes y platino se pusieron muy de moda entre la realeza europea en los primeros treinta años del siglo XX y fueron especialmente usuales, como es lógico, en la corte del Zar336. Ésta que nos ocupa, sin embargo, parece que no es de hechura extranjera sino española, posiblemente ejecutada por la firma Ansorena, dada la similitud de los motivos circulares concéntricos que la conforman con otras piezas de esta afamada firma de joyería. Llegó a la Casa de Alba por la rama materna, pues pertenecía a María del Rosario de Silva y Gurtubay, madre de Cayetana y también poseedora de varios títulos nobiliarios y grandezas de España, antes de su casamiento con el duque de Alba. Fue la que usó la joven Cayetana el día de su puesta de largo, y debió de sentir por ella una especial predilección porque la prestaba con asiduidad para que le fuera colocada a la Virgen de los Gitanos el día de su salida procesional. 

			El empecinamiento de la duquesa de Alba, mujer de un carácter fuerte, para que María de Hohenlohe-Langenburg llevara la rusa el día de su boda, provocó el enfado de la futura duquesa de Aliaga. Ni su prometido Alfonso, el segundo de los hijos de Cayetana, ni nadie consiguieron hacer entrar en razón a la señora duquesa y finalmente la novia tuvo que claudicar y llevarla en tan señalado día. Algo parecido le pasaría a Matilde Solís, la que estaría llamada a ser la siguiente duquesa de Alba, por su casamiento con el primogénito de Cayetana. Tampoco la diadema era del gusto de la novia, posiblemente por su altura excesiva, aunque se tuvo que casar con ella para complacer a su futura suegra. 

			Actualmente la tiara ya no pertenece a la Casa de Alba desde que Cayetana la vendiera a unos anticuarios norteamericanos, para comprar un caballo de saltos con el que su hijo Cayetano participara en los Juegos Olímpicos de Barcelona, en lo que fue una de las pérdidas de patrimonio más llamativas que haya tenido el ducado en los últimos tiempos. Hay que reseñar que ni el jinete consiguió galardón alguno en las Olimpiadas, ni los matrimonios de sus dos hijos mayores llegaron a buen puerto, lo que hace pensar que quizá la decisión de la señora Duquesa de desprenderse de ella no fue tan desacertada… 

			Además de pertenecer a la cofradía de los Gitanos, Cayetana también fue hermana de la del Gran Poder, de la del Rosario de Montesión y de la Esperanza Macarena. Esta hermandad también la distinguió con el título de Camarera de la Virgen, aunque compartido aquí con la tonadillera Juanita Reina. Ambas camareras se fotografiarían vestidas de mantilla junto a la Virgen en su paso de palio. En esta instantánea, aunque la foto queda cortada, se puede apreciar que la Imagen porta también la diadema rusa, pero esta vez colocada en la cinturilla, y no en las sienes337. 

			Además de infinidad de joyas prendidas en la saya, la toca y el manto, se distingue en el pecho de la Imagen, también en su versión gargantilla, la diadema que Cayetana de Alba, y más tarde su hija Eugenia, llevaran el día de sus respectivas bodas. Se trata de la diadema más valiosa que tiene la Casa de Alba y perteneció a la emperatriz Eugenia de Montijo. Ésta la legó a su hermana Francisca, entonces duquesa de Alba y tía de Jacobo, padre de Cayetana. Se le presume hechura francesa y pertenece al estilo guirnalda o Luis XVI, del que ya se ha hablado. Ejecutada en platino y diamantes, queda rematada por siete espectaculares perlas naturales de gran tamaño. Recientemente Eugenia Martínez de Irujo ha posado con ella para la afamada revista internacional Harper´s Bazaar en su edición española, y en las fotografías se puede apreciar la calidad tan magnífica de la pieza.

			Por desgracia, el sobreenjoyamiento en las dolorosas fue desapareciendo de una manera paulatina según fueron corriendo los años ochenta del pasado siglo, hasta quedar olvidado en los noventa. Coincide que en esta época se recuperaba aquella moda de principios del XX de poner túnicas lisas a los Nazarenos338, dejando guardadas en muchos casos unas magníficas túnicas bordadas, en pos del ansiado movimiento de la misma al caminar del paso, obviando que la función de una túnica bordada no es estética sino alegórica. No se debe olvidar que una túnica bordada, además de dar luz a la imagen de Cristo, es una manera de presentar al Señor en todo su esplendor, triunfante y victorioso sobre el pecado y la muerte339, y no una demostración de ostentación y riqueza, como muchos piensan. 

			De los años ochenta en adelante, una absurda búsqueda de la elegancia y la estética hizo caer a muchos vestidores en su manera de ataviar y enjoyar a la Virgen, en un eclecticismo insulso que aún colea en nuestros días. En general, se verían influenciados para la elección de los ropajes y las joyas, por los gustos personales de personas cercanas a la Imagen, o por tradiciones ciertamente recientes dentro de la cofradía. No siempre se tenían en cuenta factores tan importantes como son la datación de la talla y su estilo, sus facciones o la propia advocación. Fue un momento de empobrecimiento generalizado en el uso de alhajas en una malentendida búsqueda de la austeridad, que sin embargo no afectaba a la colocación de la corona o del resto de los atributos propios. Pocos se dieron cuenta de que así quedaba incompleta la presentación del Icono Mariano al devoto.

			Lo que viene

			Afortunadamente esto parece que ha cambiado. Hoy en día se tiene mucho conocimiento y se cuidan al detalle todos estos aspectos, para intentar vestir y enjoyar a la Virgen de la manera más adecuada. Sobre todo, en la mitad sur de la península, los vestidores de imágenes sagradas son personas que, además de estar dotadas de una necesaria sensibilidad para llevar a cabo este oficio, se han preocupado de documentarse e instruirse, conscientes de la importancia del tema. A todo ello han contribuido los estudios especializados publicados de un tiempo a esta parte y su difusión en internet. Las redes sociales por su propia naturaleza, más que cualquier otra cosa, están teniendo una importancia fundamental. En ellas resulta muy fácil seguir las publicaciones de especialistas y puede producirse de manera instantánea el contacto y la conversación con estas personas. Esto favorece que la información fluya de primera mano y su potencial didáctico sea enorme, lo que conlleva que los resultados obtenidos en este campo, donde los vestidores tienen un papel absolutamente determinante, sean muy positivos. 

			El enjoyamiento ha supuesto una parte fundamental en la imagen de la Virgen a lo largo de la historia, y debemos contribuir a que siga siéndolo. La Virgen se nos debe mostrar en Majestad, y las joyas son esenciales en esta alegoría a la divinidad, al igual que el resto de los atributos en conjunto con ellas. Las alhajas en la iconografía mariana no serán un alarde de lujo o superflua hermosura, como lo son en las personas en su anhelado deseo de ser bellas, sino que van a representar la realeza y a simbolizar la victoria de la Virgen por ser la elegida por Dios para enaltecerla como Santa María Reina, en un legado de simbología de su glorificación que no podemos destruir. 

			Debemos congratularnos porque parece que empezamos a ser conscientes de ello. Y también porque los encargados de presentar a la Madre de Dios de esa manera a los fieles, los vestidores, sean por fin considerados como artistas, artífices del Arte de vestir y enjoyar a la Virgen.
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					315	Normalmente acompañada por su suegra, mujer muy piadosa que contribuyó en tiempos de su regencia a que el Estado retomara estrechas relaciones con la Iglesia. Este hecho llevó a sus detractores a apodarla Doña Virtudes.

				

				
					316	Estando el rey en su lecho de muerte en Roma, rehusó recibirla para que ella le diera su último adiós, cosa que Ena referiría amargamente tiempo después.

				

				
					317	Esta corona más tarde sería deshecha debido a la evolución en la moda de los peinados y a que siempre le resultó incómoda. La reina se quejaba de que tenía poco asiento y se le movía una vez colocada. Con las piedras desmontadas, Victoria Eugenia le encargó a esta misma joyería que hicieran las dos espectaculares pulseras de diamantes gemelas que aún hoy conserva la Casa Real y que tanto ha usado la reina Sofía. Actualmente podemos disfrutar de ellas cuando las luce la reina Letizia en las grandes ocasiones.
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					332	La Noche de Jesús es como se conoce en Jerez a la noche del Jueves Santo, porque sale una de las cofradías más peculiares y señeras de la ciudad, la de Jesús Nazareno. Esta cofradía aún mantiene la manera jerezana de procesionar y sacar los pasos a la calle cargados por fuera, habiéndose mantenido inmune en gran medida a la sevillanización imperante. Otro caso parecido es el de la Hermandad del Cristo de la Expiración; «el Cristo», como es conocida la imagen. Ambas cofradías conservan aún la idiosincrasia de la Semana Santa de Jerez.
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					334	Nos referimos a la corona dorada anterior a la nueva presea ejecutada para su coronación canónica, que la dotaba de un perfil tan característico y tan jerezano. Este aspecto debería ser tenido en cuenta por parte de sus cofrades, que podrían recuperar esta estampa más a menudo, dado que la corona se conserva en la Hermandad. 

				

				
					335	El Kokoshnik es un tocado usado desde el siglo XVI en el traje tradicional ruso hecho de tela y fieltro, que a veces puede ir adornado con perlas y cintas de raso. Tiene la forma de una cofia de gran altura y recorre la cabeza de oreja a oreja. 

				

				
					336	Desgraciadamente, apenas se conservan piezas de las joyas de los Romanov, ya que fueron confiscadas para desmontarlas y vender el metal y la pedrería, sufragando así la revolución bolchevique.

				

				
					337	Hay que aclarar que este tipo tiaras se diseñaban de manera que se pudieran desmontar de una estructura ideada para portarlas en la cabeza, pero que fuera de ella fueran usadas como gargantilla.

				

				
					338	Moda que surge de copiar a la Hermandad del Gran Poder de Sevilla, que en 1905 sacaría al Señor de esta manera, no sin provocar las quejas de muchos sevillanos desde entonces.
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			Espectacular mano ensortijada de Ntra. Sra. de las Nieves, de la isla de La Palma, Canarias. Anillos de oro y esmeraldas. Siglos XVII-XVIII. 

			Foto: Letizia Arbeteta Mira
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			Ntra. Sra. de Montserrat. Sevilla. Foto: Daniel Villalba
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			Ntra. Sra. del Rosario, 

			Patrona de Cádiz. Detalle de la corona y el rostrillo. 

			Foto: Alberto Reyes
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			Ntra. Sra. de la Soledad de Écija, Sevilla. 

			Foto: Nio Gómez
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			Corona de Ntra. Sra. de la Esperanza Macarena, diseñada por Juan Manuel Rodríguez Ojeda y ejecutada por Joyería Reyes. 

			Foto: José Manuel Angulo Maldonado
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			Ntra. Sra. del Rosario Coronada. Granada. Recubrimiento de lámina de plata, piedras preciosas y joyas. 

			Foto: Pablo Fernández Hurtado
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			Divina Pastora de Santa Marina. Sevilla. 

			Foto: Jesús Pérez Romero
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			Espectacular imagen de Ntra. Sra. de la Esperanza de Triana, elegantemente enjoyada. A destacar el puñal de oro, esmeraldas, aguamarinas, diamantes y amatistas. Es una obra moderna de Fernando José Ortiz de Lanzagorta, basado en otro anterior con inspiración Art decó relacionado con Fernando Morillo. 

			Foto: Daniel Villalba
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			Mariquillas pertenecientes a la Virgen Macarena. 

			Foto Daniel Villalba

		


			EPÍLOGO

			En 1897 el pintor madrileño Vicente Cutanda (1850-1925) obtuvo una condecoración en la Exposición Nacional de Arte por su obra «La Virgen de los obreros», en la que nos muestra una visión muy diferente a la que el pueblo tenía en su imaginario sobre María de Nazareth. Aparece en medio de un paisaje industrial, en cuyo fondo se divisan las chimeneas humeantes de los Altos Hornos de Vizcaya que ensucian un día soleado. Hacia ellas se dirige un vehículo a toda prisa, mientras que un grupo de mujeres caminan con cestos en la mano y entre ellas se encuentra como una más la propia Virgen, que pasa por delante de maquinaria apilada. Todas aparecen pobremente vestidas, pero fijémonos en el personaje central: camina con su Hijo dormido sobre el hombro, al que sostiene con el brazo izquierdo mientras que con el derecho lleva la tartera en la que está el almuerzo de San José, un hombre que puede llevar trabajando desde las seis de la mañana sin apenas haber descansado y al que le queda aún una enorme jornada laboral. Su cabeza aparece cubierta con un sencillo pañuelo, viste un uniforme de trabajo celeste, con delantal amarillo bajo el que se ve una falda azul, agitada por el viento. Nada nos haría pensar que se trata de dos personajes sagrados, si no fuera por los nimbos que rodean sus cabezas, única nota que el artista deja a lo divino, si bien el mensaje sí tiende a lo trascendente, puesto que evoca a la Sagrada Familia de un Dios que se hace presente en medio de su pueblo, haciéndose hombre y pasando por uno de tantos.

			Son los años en los que León XIII escribe su encíclica «Rerum Novarum», en la que se hace eco de la inquietud del pueblo cristiano ante los cambios que le rodean y expone la doctrina social de la Iglesia, haciendo hincapié en la dignidad del ser humano.

			Paralelamente, en Sevilla, Juan Manuel Rodríguez Ojeda anda en pleno proceso de cambio con la Virgen de la Esperanza de la Macarena, para la que bordará en 1900 el fastuoso manto de malla, diseñará en 1913 la corona de oro y a la que alhajará no solo con las mariquillas regaladas por Joselito, o la pluma de Muñoz y Pabón, sino con anillos, broches, cadenas y gargantillas prestadas por todos los estamentos de la ciudad, pero sobre todo, por los macarenos, habitantes de los barrios de la Macarena y Feria, pobres de solemnidad en muchos casos y víctimas de esta nueva sociedad industrial que busca simplemente el beneficio y la maximización de la inversión. Esta realidad social será lo que precisamente plasme de modo magistral Mariano Benlliure en el sepulcro del referido torero apodado el Gallo, que realizará entre 1921 y 1924 y en el que vemos el cortejo fúnebre formado por tipos populares sevillanos y encabezado por una gitana que lleva en sus manos una imagen de la Virgen de la Esperanza vestida tal cual estuvo en los funerales del matador y coronada con su áurea presea.

			En ambos casos, tanto en la obra de Cutanda como la de Benlliure, aparece María como madre de los pobres, si bien en el segundo, el arquetipo que representa la Virgen de la Esperanza obedece más a una realidad sentida por el propio pueblo, puesto que de ese modo era como deseaban ver a la Virgen, tal y como Juan Manuel se la presentaba y haciéndose eco de una tradición iconográfica que viene desde la propia época paleocristiana.

			Tal cual hemos visto en este libro, alhajar una imagen mariana no proviene de modas, caprichos o criterios, sino que obedece a la representación de esa realidad trascendente para el mundo católico que es Santa María Reina, cuya realeza viene de su propio Hijo. No en vano, ya han podido comprobar como una de las primeras efigies es la Madonna della Clemenza de la Basílica de Santa María in Trastévere en Roma, datada en el siglo VI, que aparece ricamente vestida y enjoyada al modo de las emperatrices bizantinas o bien, como desde la Edad Media y hasta el barroco habrá esculturas a las que se les policromen o incluso tallen joyas en el mismo bloque de la madera. Este modo de presentarlas se debe al paralelismo establecido entre el mundo celestial y el terrenal y, por lo tanto, había que representar a la Virgen con la misma dignidad que a una reina de cualquier nación, y este hecho precisamente agradaba mayoritariamente al pueblo y no le causaba escándalo alguno, puesto que veía en el aspecto refulgente de las imágenes el brillo con el que se nos describe a la Virgen en el Apocalipsis. Sirva como ejemplo, el orgullo con el que los macarenos traían a su Dolorosa al centro de Sevilla, tal y como describe en su novela «Sangre y Arena» (1908), Vicente Blasco Ibáñez:

			«La túnica y el delantero del manto iban chapados de relojes de oro prendidos con alfileres, pendientes de esmeraldas y brillantes, sortijas con piedras enormes cual guijarros luminosos. Todos los devotos enviaban sus joyas para que las luciese en el paseo la Santísima Macarena. Las mujeres exhibían las manos limpias de adornos en esta noche de religioso dolor, contentas de que la madre de Dios ostentase unas joyas que eran su orgullo.»

			¿De dónde puede provenir entonces esta costumbre del despojar los iconos marianos de este aspecto? Hemos aludido al siglo XIX, cuando al caer el Antiguo Régimen, la Iglesia busca su posición en el nuevo, y lo hace reforzando su acción social, apareciendo nuevas congregaciones religiosas que se ocupan de lo que el estado ha dejado de lado: asistencia a los enfermos, huérfanos y pobres, apoyándose además tanto en la nobleza como en la clase emergente: la burguesía. Será en esta época cuando aparecerán nuevas iconografías al calor de las apariciones marianas de la Salette (1846) o Lourdes (1858), en las que los videntes describen a la Virgen vestida de blanco y de un modo sencillo, alejado de lo que hasta entonces se estaba acostumbrado. Estas nuevas imágenes serán muy del gusto burgués y chocarán frontalmente con los del pueblo, al que poco a poco se le irá imponiendo la idea con la habitual frase «la Virgen era pobre».

			No debemos dejar de lado los historicismos tan propios del momento que comentamos, que tienden a presentar las imágenes que estaban hasta entonces sobrevestidas, «tal y como se crearon» y de ese modo se desechan vestidos, coronas y joyas presentándolas a los fieles en su talla original, pero terminando de un plumazo con la visión icónica de las mismas.

			Durante el siglo XX aparecerán en Andalucía nuevas cofradías que tomen un «carácter castellano», con una estética basada en «la sobriedad y sencillez», despojando por tanto a sus nuevos pasos e imágenes de cualquier elemento de riqueza. No podemos dejar de lado que en algunas ocasiones esta parafernalia viene impuesta por la escasez de la posguerra, mientras que en otros casos sí que es intencionada. Tampoco ayudará mucho la aplicación del Concilio Vaticano II, que en muchos casos se plasmará como una continuación de la estética que estamos comentando o bien en la transformación de parroquias a las que se les quiere dar una apariencia más moderna y humilde, tal cual podemos ver en la película «Se armó el Belén» (1970), cuyo guion y dirección es de José Luis Heredia y la protagonizó Paco Martínez Soria.

			En la actualidad nos encontramos ante un panorama en el que conviven ambos modelos iconográficos; el tradicional y el de la «Virgen pobre», que en muchos casos viene acompañado de un discurso que si bien su intención es buena —la ayuda al prójimo— en nada tiene que ver con lo que significa el arreglo de una imagen mariana y su presentación a los devotos. Nunca nos ha parecido mal el hecho de que los nuevos artistas plasmen con nuevas obras su sensibilidad, acorde a la de su propio contexto y a la de las circunstancias de los comitentes, pero siempre hemos mostrado nuestra más enérgica oposición a la variación de imágenes antiguas cuya vestimenta y enjoyamiento ya está fijada por el tiempo y por lo tanto forma parte de ella misma. ¿Imaginan ustedes a la Virgen de Gracia de Carmona sin su collar de oro sobre la saya o sin sus rostrillos de pedrería? ¿Y a la Virgen de los Desamparados de Valencia o a la del Carmen de Jerez de la Frontera sin sus coronas? ¿Y la Macarena sin sus mariquillas o la Virgen de los Reyes de Sevilla o de las Angustias de Granada sin sus pecherines? Son ya atributos que forman parte de la visión que tenemos de las mismas, y suprimirlos —juntos con sus ropajes bordados— sería el mismo error que quitar la fachada del Obradoiro de la Catedral de Santiago para dejar ver el Pórtico de la Gloria.

			Cada vez que se me habla de sencillez y de acumulación de riquezas en los tesoros marianos como algo escandaloso, siempre pienso en Santa Ángela de la Cruz (1846-1932). Su cuerpo, vestido del hábito de estameña —la tela de menor precio que había en el XIX—, reposa en un sepulcro que a su vez es altar para celebrar en la capilla sacramental de la iglesia del convento sevillano. Tras ella, en un retablo, se encuentra la Virgen de la Salud, devoción de la santa, de cuyo culto cuidó desde niña y a la que procuró siempre tener vestida y alhajada del mejor modo. Siempre van a ver a esta imagen con buenas joyas y ropas bordadas, porque las Hermanas de la Cruz, siguiendo las enseñanzas de su fundadora y la tradición de la Iglesia, entienden que son ellas las que deben ser humildes en su apariencia y afanosas en su trabajo de dar ayuda y amor al prójimo, mientras que a la Virgen no solo le dan la corona de su amor, sino que la presentan con lo mejor que haya siempre.

			Nos es siempre mucho más edificante este ejemplo de abnegación que pone delante de ellas mismas persistente primero su devoción, que quien te viene con la pulsera barbada de oro puesta sobre la muñeca y te dice «no pongas tantas cosas que la Virgen era pobre». Quizás a los que antes de verdad pasaron necesidades les costaba mucho menos desprenderse de una simple alianza de oro para una imagen mariana, porque en esta donación no solo iba su devoción, sino también su sacrificio.

			Jesús Romanov López-Alfonso

			Profesor de Historia y Arte.
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