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“ESTUDIO  E INTERPRETACIÓN PICTÓRICA SOBRE LOS 

VENDEDORES DE FRUTAS EN EL ENTORNO DE LOJA” 
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b. RESUMEN 

 

La tesis titulada “Estudio e interpretación pictórica de vendedores de frutas en el 

entorno de Loja”, tiene como objetivo el crear obras pictóricas a partir del análisis de 

formas y movimientos de vendedores de frutas, interpretándolos en base a los 

conocimientos de anatomía artística y dibujo natural, por consiguiente para su desarrollo  

se emplea el método inductivo, en el que se procede a la  observación y análisis de 

campo, haciendo dibujos rápidos y tomando fotografías, además se experimenta 

diferentes técnicas  para la elaboración de bocetos, se revisaron obras de artistas como 

Joaquín Sorolla, Arturo Ricci y William Trego, como referentes considerados para la 

propuesta artística, al término del trabajo teórico y práctico se concluye que representar 

estas escenas cotidianas y la experimentación de técnicas acrílico/óleo combinadas,  

brindan valiosas  oportunidades  de expresión. 
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SUMMARY 

 

The thesis entitled "Study and pictorial interpretation of fruit sellers in the surroundings of 

Loja", aims to create pictorial works from the analysis of shapes and movements of fruit sellers, 

interpreting them based on knowledge of artistic anatomy and drawing natural, consequently for 

its development is used the inductive method, in which the observation and analysis of field, 

making drawings fast and taking photographs, in addition is experienced different techniques for 

the elaboration of sketches, reviewed the works of artists like Joaquin Sorolla , Arturo Ricci and 

William Trego, as referents considered for the artistic proposal, at the end of the theoretical and 

practical work it is concluded that to represent these daily scenes and the experimentation of 

combined acrylic / oil techniques offer valuable opportunities for expression. 
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c. INTRODUCCIÓN 

 

La presente investigación se orienta a la representación de vendedores de la 

ciudad de Loja, por esto vale mencionar que anteriormente en algunas tendencias 

artísticas ya se han realizado obras sobre vendedores, teniendo como principal elemento 

a la figura humana como en el caso de Prieto Santos. 

 

Por tanto, el tema de tesis se ha definido de la siguiente manera: “Estudio e 

interpretación pictórica de vendedores de frutas en el entorno de Loja”, determinado así 

porque se considera que este conglomerado social tiene ciertas particularidades al 

momento de realizar su trabajo, desde su forma de actuar hasta como visten e inclusive 

sus posiciones anatómicas, mismas que se observan desde una perspectiva artística 

retomando el colorido que las frutas ofrecen por naturalidad sin convertirlas en el 

elemento principal de la obra. 

 

 

La intención de este trabajo no es realizar mímesis, sino componer, agregando o 

quitando elementos del medio en el que se desarrollan estos vendedores, como es el caso 

de ciertos personajes o elementos que se encuentren a sus alrededores.  

 

No obstante al anteriormente haber obtenido conocimientos de composición y 

dibujo del natural se propone hacer una retroalimentación durante todo el proceso de la 

tesis, siendo esta la razón principal para proponerse como objetivo general  el  crear 

obras pictóricas,  a partir del análisis de formas y movimientos de vendedores de frutas 
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de Loja, interpretándolos en base a los conocimientos de anatomía artística y dibujo 

natural, y por último se busca experimentar diferentes técnicas artísticas para la 

realización de la obra pictórica. 

 

Para poder cumplir con las metas planteadas durante el proceso de tesis, se 

cuenta con un sustento metodológico, como el método inductivo que obtiene 

conclusiones generales a partir de premisas particulares. Este método se aplica en la tesis 

de la siguiente manera: en la primera parte se observa e interrelaciona con los 

vendedores de frutas, realizando bosquejos y tomando fotografías si es necesario; 

seguidamente se experimenta con diferentes técnicas los bocetos previos  las obras 

finales, y conjuntamente se consulta y analiza sobre artistas referentes, los mismos que 

hayan realizado trabajos sobre vendedores en libros, revistas y  otras fuentes de consulta 

que sean fidedignas; teniendo todos estos parámetros, se puede posteriormente 

generalizar y obtener conclusiones. 

 

Para la revisión de literatura se diseña un plan de trabajo dividido en capítulos, 

así el primer capítulo trata sobre figura humana, en la que para su mejor comprensión se 

subdivide en movimiento natural, equilibrio y representaciones de la figura humana; y 

en el segundo capítulo se abordará a artistas que han trabajado figura humana y 

representación popular como: Joaquín Sorolla, Arturo Ricci y William Trego, además se 

hace un análisis de las obras que tienen relevancia en cuánto a grafía pictórica, tomando 

aspectos, cómo técnica, dimensión, composición, cromática y connotación.  
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Una vez culminada la revisión de literatura y el proceso práctico,  se hace un 

análisis de tres de las diez obras artísticas realizadas como parte de la tesis, agregando 

un sentido denotativo y connotativo de cada obra.     

 

Al finalizar la parte teórica y práctica, de la tesis sobre vendedores de frutas de la 

ciudad de Loja, se concluye que la gestualidad y expresiones corporales de la figura 

humana brinda muchas oportunidades para interpretarla, además la técnica mixta de 

acrílico y óleo brinda mejor oportunidad de expresión.  

 

Sin más que agregar, se invita a conocer más de cerca todo lo que aquí está 

descrito.  
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d. REVISIÓN DE LITERATURA  

 

CAPÍTULO I 

1. Figura humana. 

 

“La naturaleza está dispuesta de tal manera que cada miembro del cuerpo 

humano guarda una proporción con el todo” 

                   Vitrubio  

 

Desde la antigüedad hasta nuestros días la figura humana además de ser un 

motivo artístico muy interesante, ha sido el tema principal de las obras de muchos 

artistas, es así que los egipcios ya tenían conocimientos de anatomía adquiridos gracias a 

la momificación de sus muertos y los griegos ya hicieron especulaciones sobre el cuerpo 

humano y sus funciones, (Simblet, 2002) siendo estas situaciones las que marcan el 

principio del estudio de la figura  no sólo como parte de un ritual si no con un sentido 

más humanista.  

 

En el renacimiento el hombre pasó a ocupar una posición central,  los pintores 

concretamente mostraron que el hombre poseía un cuerpo expresivo y que se lo podía 

representar de una forma nueva mediante la intervención de la perspectiva; en esta época 

la realidad humana se inicia con la intención de explorarla  y estudiarla no sólo a través 

de “los artistas” si no también de los “científicos”  Val (2001). La anatomía fue la causa 
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para que lo que se entendía por cuerpo y por hombre se trasladaran al arte y esta no 

logró tantos avances hasta el siglo XVII-XVIII, época en el que para que su estudio  se 

hiciera a partir de cuerpos muertos. Este estudio anatómico era realizado al principio 

solo por pintores y médicos.  

 

Para el dibujo de la figura humana se utiliza principalmente la proporción, la cual 

puede variar de una persona a otra siendo esta una medida real, pero  en las pinturas 

clásicas griegas o del Renacimiento tenían una proporción de ocho cabezas de altura 

consideradas como el canon –medida-  ideal de belleza, utilizando la cabeza como 

módulo de medida. Así numerosos escultores han transmitido sus cánones, pasando de 

formas robustas y majestuosas a formas elegantes y esbeltas, este módulo de referencia 

es utilizado cuando se aprende a dibujar figura humana.  

 

Continuamente, se sabe que Leonardo Da Vinci, Alberto Durero, Jean Cousin, 

etc. trataban de establecer el canon humano, para ayudar a enriquecer las obras de arte, 

teniendo en común  su innegable belleza, en las obras de estos artistas se observa una 

variedad de cánones debido a que el canon es una concepción personal de cada artista. 

Benedicts (1979) en su libro Anatomía para Artistas menciona que el fundamento 

constructivo de la figura humana es la base de la expresión pictórica, especialmente  

cuando se la ubica bien y con relación con las demás partes del conjunto, para él la 

figura humana muchas de las veces es el principio y el fin de la representación pictórica, 

tanto por las formas como por las posiciones que toman ellas en acción y reposo 

determinando así los fundamentos esenciales de la belleza.  
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En lo que concierne a cánones y medidas Moreaux (2005), menciona el “Hombre 

de Vitrubio” de Leonardo Da Vinci, misma que es una imagen en la que existen dos 

sujetos: uno de pie inscrito en un cuadrado, y el otro con las piernas separadas pero 

extendidas en una circunferencia, tomando como centro al ombligo; con esto Da Vinci 

busca corregir y añadir según su experiencia algunas medidas que dejó anteriormente 

Vitrubio, por lo que hizo algunos apuntes tales como: cuatro dedos hacen una palma, 

veinticuatro palmas hacen un hombre, etc.  (Véase figura 1) 

 

 

 

 

  Para algunos autores, la representación de la figura humana nunca será 

lograda sin haber antes conocido la anatomía humana, porque “cuando se resuelve un 

Fig.1 El hombre de Vitruvio. Leonardo Da Vinci. 1487. Dibujo. 

34.4 x 25.5 cm. Galería de la academia de Venecia. Italia.  
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dibujo desconociendo la construcción anatómica del cuerpo humano y aunque aquel sea 

interesante siempre parecerá falso, distorsionado y pobre”. (Benedicts, 1979, p.6) 

 

Sin embargo, las reglas (canon) deberían emplearse sólo para controlar las 

figuras, más no como un estricto lineamiento porque de ser así sólo se lograría una 

confusión y no se cumpliría con ningún objetivo.  

 

El estudio de la anatomía humana puede  limitar a una representación de un 

cuerpo estéticamente bello, lo que al artista no le interesa en gran medida, por tal razón 

Sarah  Simblet sugiere  que la grasa corporal en el arte muchas de las veces es esencial 

especialmente cuando se representa de un modo expresivo,  ya que  “el artista interpreta 

una visión como un punto de vista (…) y con una imaginación constantemente 

renovada” (Simblet, 2002, p. 27) 

 

Esto no deja de lado el dibujo del natural, el movimiento y las poses que puede 

tomar la figura humana, sin importar la forma de la misma. A los inicios de este siglo es 

muy común ver que los artistas vuelven a representar la narrativa figurativa, tanto en 

pintura, escultura, videos e instalaciones, algunos de ellos exponiendo la transición del 

cuerpo.  

 

Por tal razón, sin ser la excepción y considerando que la figura humana presta 

más oportunidades que otros al momento de representarla,  se propone en esta 

investigación analizar las posiciones anatómicas de los vendedores de frutas de la ciudad 
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de Loja, tomando aspectos como movimiento y equilibrio, los mismos que para su 

mayor entendimiento se revisarán a continuación. 

 

1.1. Movimiento naturalista.-  

 

El movimiento natural siempre se ve estrechamente ligado al dibujo del natural. 

Movimiento natural hace referencia a un movimiento que no sea posado ni que esté 

realizado con mucho esfuerzo, sino de aquel que se lo realiza instintivamente, como un 

gesto, caminar, trotar, agarrar, etc., el movimiento trata más bien de las percepciones de 

cada individuo.  Por eso al momento de  dibujar se debe tomar apuntes del natural, este 

procedimiento se ha realizado desde el renacimiento, y como lo  señala Díaz (2007) es 

uno de los procedimientos más directos de afrontar los conocimientos del entorno y de 

establecer relaciones entre lo externo y el modo en el que se encuentra una vinculación 

íntima con ellos. 

 

Díaz (2007) continúa explicando que la principal función del llamado dibujo 

natural  o dibujo del natural,  es la de activar la capacidad de mnemotecnia, es decir la 

memoria para registrar  pensamientos, movimientos  y recuerdos del dibujar, por eso 

sugiere que la práctica continuada del dibujo induce a construir y aumentar la memoria, 

porque al trasladar el dibujo al soporte se requiere capacidad de recordar la impresión 

referencial.  Friedrich decía que la imagen solo se debe insinuar recordándola cómo es 

sin pretender imitarla. En el dibujo del natural de carácter post académico el principal 



12 
 

modelo de referencia- en este caso sería la figura humana- ejerce influencia al contribuir 

datos visibles de la realidad y algunos invisibles aquellas que vienen de la propia idea. 

 

Los seres humanos siempre cambian la relación de espacio y tiempo por los 

movimientos que generan voluntaria e involuntariamente, por esta razón es que el dibujo 

es el que ayudará a representar el movimiento, el mismo que según el Diccionario de la 

Real Academia es definido como el “Estado de los cuerpos mientras cambian de lugar o 

de posición. En las artes del dibujo, es la variedad bien ordenada de las líneas y del 

claroscuro de una figura o composición”  (DLE. RAE., 2015) 

 

Kandinsky  indica que el movimiento tiene mucha relación con la tensión ya que 

“la tensión es la fuerza que vive dentro del elemento y que significa tan sólo una parte 

del movimiento activo; la otra está constituida por la dirección (…)” (Kandinsky,  1996, 

p.50), este artista señala que ha llegado incluso a remplazar el concepto de movimiento 

por el de tensión.  La tensión  es un hecho perceptivo que se genera en el campo visual. 

Por lo tanto Molina, Cabezas y Bordes (2008), mencionan que la tensión es la 

experiencia que se presenta en cualquier observador, misma que es poseedora de 

dirección e intensidad, pudiendo ser evaluada con los criterios que la ciencia establece 

sobre las fuerza físicas. Es así que Arheim (1954) agrega que cuando se experimenta 

visualmente el tono dinámico de  una forma no se está proyectando la experiencia táctil 

de la movilidad, sino que se enfrenta a un hecho de percepción específico presente en 

dicha experiencia.  
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El efecto de tensión depende de la proporción y se relaciona también con la  

oblicuidad, dependiendo de la tensión ejercida en el cuerpo, ya que si no se la percibe 

como desviación de la posición de equilibrio.   También la tensión es el efecto de la 

distorsión de las formas y las relaciones del color que resultan de la interacción con las 

mismas.  

 

Para Rawson la tensión es la expresión de la forma que puede manifestarse en 

dirección, peso visual y, sobre todo en el carácter de algunos elementos, que tienden a 

conectarse o distanciarse unos de otros. El movimiento percibido en una situación 

estática es un estado de tensión, algo que está a punto de ocurrir, antes que esté 

realmente ocurriendo, (Millar & Vial, 2008) 

 

El carácter ilusorio de la representación del movimiento ha sido una inquietud 

persistente  en la historia. Así se observa desde las representaciones  pre-históricas de 

figuras y animales en movimiento hasta algunas preocupaciones específicas de 

movimientos de arte por introducir los dinamismos en una superficie bidimensional. 

(Padilla, 2007)  Por ejemplo, los artistas del primer renacimiento no habían podido aun 

superar el problema de plasmar el movimiento, y a pesar del esfuerzo que hacían por 

plasmar minuciosamente todos los detalles anatómicos y arquitectónicos, siempre existía 

en ellos una atmósfera de irrealidad. Más adelante el  movimiento se fue familiarizando 

con el funcionamiento del cuerpo y por lo tanto fueron perdiendo rigidez. 

 

El movimiento es asociado con el espacio recorrido por un cuerpo (Arheim, 

1954), en el arte se manifiesta también en temas que no relacionamos al movimiento 
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como la naturaleza muerta, en este aspecto para representar convincentemente el 

movimiento natural se realizará por medio de la perspectiva, luz y color.  Para lograr 

movimiento en la figura humana es necesario saber los componentes de la misma y los 

potenciales que puede tener. Con esto se quiere decir que el movimiento (véase figura 2) 

está relacionado con todo proceso de cambio que se produce en el tiempo. Sobre esto 

reflexiona  Arheim (1954) mencionando que es el acontecimiento que atrae 

espontáneamente más que las cosas mismas.  Los objetos siempre son  un 

acontecimiento dinámico y una cosa en reposo es aquella en que las fuerzas no están 

ausentes, sino que se hallan en equilibrio.  Por consiguiente,  en la experiencia de 

movimiento visual se ven dos sistemas, uno de los cuales se desplaza en relación al otro. 

Este factor de dependencia es una de las circunstancias que determinarán la experiencia 

visual en el movimiento. Aquí, la figura, tiende a moverse; el fondo, a permanecer 

inmóvil.  

 

La variabilidad es otra circunstancia. Si un objeto, cambia su forma y tamaño, 

mientras lo que le rodea permanece inmóvil, el objeto variable es el que se mueve 

(Millar & Vial 2008), por ejemplo en una obra pictórica al colocar dos personas una en 

primer plano y otra más pequeña la figura pequeña estará dotada de movimiento, al igual 

que si se lo colocara a uno más claro que otro, provoca que el ojo se guíe por la luz 

como movimiento.  

 

Nunca habrá una forma acabada en el momento de dibujar, ya que siempre las 

formas sigue en transformación porque el observador nunca aprehende el total en un 

acto único, sino en diferentes puntos de percepción, siendo esto expresión y 
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Fig. 2 Representaciones instantáneas de figura en movimiento. 

Loomis. 2007. Fotografía. P. 119. 

significación de una obra artística, de ahí la frase “una obra artística jamás está 

terminada”. Al hablar de representación del movimiento Simmel (2008), menciona que 

en una obra artística nunca se va a mover el cuadro, si no que el observador está incitado 

a completar el movimiento, durante y desde el momento en el que se lo representa, esto 

debido a la fantasía del ser humano. El movimiento también se lo puede observar en una 

obra artística gracias a las expresiones y gestos de los personajes que se representan, 

debido a que eso denota movimiento en la comunicación. 

 

 

 

Por otra parte Smith & Wheleer (1985), mencionan que para representar la figura 

en movimiento sería mejor hacer un realismo aunque ciertos artistas contemporáneos 
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expresan el movimiento de un modo abstracto, incluso llegan a darle más importancia 

que a la propia figura humana.  

 

Algunas veces la expresión de movimiento en una obra  es la continuidad 

generada por los elementos de la obra. La percepción de dicha continuidad puede dar 

lugar a una experiencia llamada “real” (Moreno, 1960), así por ejemplo en  “la danza” 

de Matisse, la experiencia de movimiento se realiza como la continuidad de los motivos 

formales.  

 

Es de esta manera que el principio  para toda expresión de movimiento es la 

continuidad, para esto se requiere algunos factores de la obra plástica para poder 

trabajarlo, tales como: acción, línea, color, forma, tamaño, tensión, dirección, posición, 

semejanza, contraste,  forma, tono, textura, espacio, punto, etc.  

 

Para concluir la idea de movimiento en una obra plástica, se fundamenta en una 

experiencia real, misma que es determinada por los elementos plásticos organizados en 

continuidad dentro de un espacio.  

 

 

1.2. Equilibrio  

 

  El equilibrio según el Diccionario de Arte Y Arquitectura (2011)  

contempla a las:  
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“Fuerzas opuestas en unidad. Semejanza en el énfasis (V.) de los elementos. 

Distribución de partes por la cual el todo ha llegado a una situación de reposo. No 

obstante, la idea de equilibrio implica fuerza y dirección, por lo tanto también 

movimiento (y.)” 

 

Sin embargo Loomis (2007), señala que el equilibrio es un atributo físico que 

todos deberían poseer. Si un dibujo está esbozado sin equilibrio se desagrada 

subconscientemente.  El equilibrio es una distribución del peso compensado, por 

ejemplo si una persona se inclina hacia un costado, un brazo o una pierna se debe 

extender hacia el lado opuesto para compensar la desigualdad del peso sobre el pie o 

sobre los dos pies, que son el punto centro de división para la línea de equilibrio, es así 

que la figura  podrá encuadrarse en un triángulo, pero esto no significa que siempre esto 

tenga que ser así (véase fig.3).  

 

El equilibrio (Padilla, 2007) no sólo se debe entender cómo la disposición 

explícita de los elementos sino que también es importante la ordenación a través de 

direcciones insinuadas, líneas virtuales abreviadas que unan elementos en un recorrido 

dinámico.  

 

En la pintura, el equilibrio estará referido al marco y sus bordes, de acuerdo a 

esto se crea un campo visual limitado, en cambio en la escultura o en cualquier trabajo 

sin formato, el centro está en concordancia a la propia obra. En una composición 

equilibrada hay coherencia entre el todo y sus partes.  
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 En la antigüedad se creía que la sección aurea mantenía el equilibrio natural, el 

mismo que satisfacía plenamente a la vista humana en lo que hacía referencia a la 

simetría y armonía (Smith, 1985).  Por esta razón, desde ese entonces la geometría 

desempeña un papel importante en la pintura y dibujo. Pero al estudiar desde la 

psicología de la percepción  los elementos plásticos, se nota que el sentido de la vista es 

el que experimenta el equilibrio, es así que un estudiante  cuando se enfrenta al reto de 

elegir un trozo de realidad lo hará eligiendo un punto de vista que le proporciona y que 

está en composición la misma que viene determinada por el  equilibrio (Padilla, 2007) 

 

fig. 3 Ejemplo de equilibrio. Loomis. 1984. Fotografía.  P. 130 
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Las leyes del equilibrio no son principios absolutos sobre los que se construye la 

imagen. Los valores que se representan en una composición son siempre relativos  y 

están ajustados a varios factores, tales como la fuerza expresiva del trazo, del color 

(equilibrio cromático), direcciones del trazado (equilibrio dinámico).  Ya en lo que 

concierne a representación de la figura humana  con equilibrio se debe saber 

primordialmente que  cuando se utiliza un modelo en vivo, él se mantendrá en equilibrio 

automáticamente, pero cuando es dibujo de acción imaginativa  el equilibrio deberá 

vigilarse cuidadosamente debido a que es fácil olvidar. Loomis (1984) 

 

Sobre el equilibrio dinámico, Gómez, Cabezas y Bordes (2008) menciona que se 

relaciona claramente con la tensión espacial puesto que la cualidad de una imagen está 

generada por la tensión entre las fuerzas espaciales, esto es por la lucha entre atracción y 

repulsión de aquellos campos de las fuerzas. Es por ello que la colocación del punto, la 

línea y área, abrirá el plano gráfico. 

  

Prosiguiendo, Millar y Vial (2008) sostienen que los objetos siempre son un 

acontecimiento dinámico y una cosa en reposo es aquella en que las fuerzas no están 

ausentes, sino que se hallan en equilibrio. Por esta razón aparentemente todos los dibujos 

o pinturas de figura humana deben llevar equilibrio.  
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El ritmo en la composición es un factor importante para lograr equilibrio y 

movimiento; el ritmo expresa la idea de fluencia, secuencia, flujo y pausa; hace 

referencia a movimiento como manera de ordenarla. El esquema rítmico  se ilustra bien 

en obras cuya característica  es la continuidad de aquellas formas que parecen 

desplegarse siguiendo la superficie (Víal y Millar, 2008),  El ritmo se  puede valorar por 

la simple alternancia de colores como blanco y negro, cálido y fío, e incluso 

introduciendo variaciones que comprometan al tono, tamaño, color o posición de los 

factores plásticos (véase fig.4). La composición consiste en el orden de las tensiones que 

concurren en una obra, de manera que todos los elementos se encuentren en equilibrio.  

  

 

 

 

 

 

 

 

 

 

 

fig. 4 Autorretrato. Henri Matisse. Dibujo. Grafito sobre 
papel. Ejemplo de ritmo. Vial y Millar 2008, p148). 
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1.3. Representaciones de la figura humana. 

 

El término representación  no es exclusivo de las artes figurativas, sino hace 

referencia a todo aquello que es –imagen,  imitación o símbolo. Por tradición la 

representación ha significado la relación entre los objetos reconocibles en una obra de 

arte y la semejanza que tiene con el mundo exterior. Gómez, Cabezas y Copón (2005). 

Algunos la definen como colocar semejanza de algo ante la mente o los sentidos, 

paralelamente se puede decir que representación es poner a la vista de todos algo. Sobre 

lo “figurativo”  declara Picasso que no  hay ningún arte figurativo o no figurativo, todo 

se aparece como una figura, incluso en la metafísica las ideas se presentan como figuras 

simbólicas,  sería ridículo hacer sin figuración porque una persona, un círculo, un objeto 

son figuras. Existen demasiadas personas pero al final en el dibujo solo queda su 

esencia.   

 

Entonces a partir de esa aseveración se puede clasificar dentro de lo figurativo a 

dos tipologías que se consideran de gran importancia debido a la concurrencia de uso  

como son  lo mimético y lo simbólico.  

 

La mímesis o “mimético” es la imitación de la naturaleza a partir de un modelo y 

se diferencia claramente de la representación porque la mímesis quiere no ser 

comparado si no llegar a ser el original. Es recurrente ver que existen tres tipos de 

mímesis a lo largo de la historia: la imitación de la naturaleza, de la idea y de otras obras 

tomadas como modelo.  
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Sin embargo (Suñol, 2012), existen dos concepciones que siempre han primado: 

la de describir e iluminar el mundo extra artístico y la otra directamente de la obra. 

Haciendo referencia a la historia, en la antigua Grecia la mímesis no era aplicable a las 

artes visuales sino que significaba expresar la realidad exterior y no la reproducción del 

mundo exterior, pero este último significado es en el que Platón consideró cómo 

imitación de la apariencia y de las cosas tanto en la pintura y escultura.  

 

El símbolo o “simbolismo”, Gómez, Cabezas y Copón (2005) mencionan que fue 

propuesto por el poeta Móreas, misma que pretendía definir una tendencia creadora 

propuesta para revestir la idea con una forma sensible, se trataba de una reivindicación 

de  la imaginación con la crudeza del realismo. 

 

El simbolismo nace para crear una pintura no sometida a la realidad, quiere que 

su mensaje sea espiritual y trascendente, oponiéndose a todo género de realismo, 

positivismo o espíritu científico. Por esa razón el simbolismo marcó la conclusión de 

una tradición de cuatro siglos de representación cimentada sobre los conceptos clásicos 

de la mímesis, preparando un camino para un nuevo arte de liberación. Gauguin alguna 

vez la definió que como consecuencia era decorativa, pues en un sentido propio, tal 

como  la entendían los egipcios y primitivos, la pintura decorativa no es más que una 

manifestación artística a la vez subjetiva, sintética, simbólica e ideísta (Eisemanman, 

Crow et al, 2001). El “Manifiesto del Simbolismo” de Jean Móreas aclara que esta es la 

única capaz de designar la nueva tendencia dentro del espíritu creador del arte; el 
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simbolismo es el enemigo del falso sentimentalismo y la descripción objetiva, a su vez 

recoge la idea para que no sea privada de analogías externas. 

 

Mimetismo y simbolismo han trascendido en la mayoría de  los espacios de la 

historia, por lo que es necesario recordar tendencias y estilos que se han suscitado a lo 

largo de este tiempo en lo que concierne a figura humana teniendo en cuenta los 

significados de estas dos tipologías ya mencionadas;  porque a diferentes momentos 

históricos corresponden también  circunstancias diferentes,  tanto para las actividades 

del hombre como para su representación; en estas instancias la obra de arte puede llegar 

a convertirse en una insignia histórica, es decir en un documento capaz de hacer conocer 

los hechos más significativos a través del tiempo. 

 

Así, en la época del paleolítico en las pinturas rupestres de la región de la 

península Iberoamérica, la figura humana la dibujaban de forma estilizada representando 

cacerías o danzas rituales, estas pinturas se encuentran en cuevas de poca profundidad y 

en paredones al aire libre, en la escultura siempre representaban las formas voluminosas 

de la mujer, así está  la Venus de Willenford; en el siguiente periodo- neolítico- la figura 

humana en la pintura se observa una clara tendencia al esquematismo en el trazo de las 

formas y una mayor animación de las escenas de grupo (composición), tanto de guerra 

como de caza; en la edad de los metales o calcolítico en esta época se utilizaba 

principalmente el cobre, la figura humana era utilizada para hacer objetos de adorno y 

representar a sus ídolos, paralelamente ya iba asemejándose más al naturalismo, en estos 

dos períodos se  observa que sin la necesidad de hacer un dibujo mimético se puede 

representar una idea y darla a conocer a quienes la observan; en Mesopotamia fue 
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representada un poco más parecida a la realidad, pero aún era estática tanto en altos y 

bajos relieves, esculturas, y pinturas murales, dando a conocer escenas cotidianas y 

religiosas; en Egipto (Valdearcos,2007) la figura sigue siendo de carácter religioso y 

mágico, tres grandes leyes son regidas por ellos : Hieratismo, Ley de la frontalidad y 

Ley de la jerarquía, mismas que resumiéndolas en orden serían: rígida, solemne y sin 

expresión, ojos, hombros y torso de frente, rostro, brazos y piernas de perfil, el tamaño 

de las figuras deben ser proporcionales a la categoría en la que se encontraban en la 

sociedad; en el arte prerrománico, románico, gótico e islámico no es muy relevante en 

cuanto a representación de la figura humana puesto que presentan características 

similares a las anteriores.  

 

En la Grecia clásica y helenística, época en que la representación de la figura 

humana en la escultura llegó a su máximo esplendor debido a que ya se estableció un 

canon de belleza ideal, misma que es conocida hasta hoy en día -7 cabezas y media; y,  

Roma, en la que se observa que desde el principio hacen gala de una gran genialidad 

para los retratos realistas, con algunas características heredadas del arte griego, 

representaban además algunas escenas de las guerras y sus victorias. Anglés, Torviso et 

al (1999); en el renacimiento  consideraban que la imitación no siempre va a servir al 

arte   sino que tiene que existir algún criterio, fundamentalmente ha de ser “bella” 

(Gómez, Cabezas y Copón, 2005) así en el renacimiento ya se manifiesta un  deseo de 

equilibrio, simplificidad y grandiosidad, se utilizan escenarios arquitectónicos para 

acompañar y realzar la monumentalidad de la figura humana, en esta parte de la historia 

el escorzo vive incluso en el movimiento y el interés por la luz, en esta etapa sobresalen 

artistas como: Miguel Ángel (véase fig.5) y Leonardo (véase fig.6), continuamente el 
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arte renacentista se vio afectado por el manierismo en el que los sentimientos jugaban un 

papel importante. En esta época sus temáticas varían desde la representación de la vida 

cotidiana como la religiosa. Cabe recalcar que en el renacimiento  se dio gran 

importancia al sistema de relaciones armónicas o también llamada proporción divina. 

 

 

 

fig.5 Ignudi  Miguel Ángel. Fresco. 1508 a 1512. 

Fracción de los frescos realizados en la  Capilla Sixtina. 
Italia.  
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fig.6 Mona Lisa.  Leonardo Da Vinci. 1503 a 

1519. Pintura. Óleo sobre tabla de álamo. 77 x 
53 cm. Museo de Louvre París  

 

En el barroco la representación de la figura humana es netamente realista, esta  

tendencia se ve reflejada en el motivo representacional de la mímesis en base a una idea, 

pues para componer ellos se basan en  motivos religiosos en donde los dioses se presentan 

como personas comunes y corrientes. Caravagio en esta corriente (véase obra, fig. 7)  

promueve un nuevo estilo llamado tenebrismo, el tenebrismo da importancia al claroscuro, 

tomando un solo punto de luz, por lo tanto las figuras adquirían naturalidad; (Haro 2004). 

El  barroco se lo conoció como la época de recargamiento por lo que contaba con un gran 

dinamismo en la composición. En el Realismo  la figura humana fue presentada en 

actividades cotidianas, en esta etapa fue su principal tema el costumbrismo en el cual  no 

sólo se pintaban personas de clase alta, sino todas las actividades que realizaba el 

proletariado. En esta etapa, es imposible ignorar la relación que tiene con la fotografía. La 

fotografía hizo que los pintores fueran menos realistas y al mismo tiempo les ofreció 

medios para ser más realistas, esto supone un estudio más técnico de la figura humana en 



27 
 

cuánto se refiera a equilibrio. (Malpas, 1997) El realismo denota la necesidad del hombre 

para administrar o ejercer control sobre el entorno.  

 

 

Prosiguiendo en el impresionismo se interesaron principalmente por plasmar la luz 

instantánea tanto en paisajes como en desnudos. Más adelante, en el siglo XX, época de 

vanguardias, se observa que la representación de la figura humana ha cambiado mucho, ya 

no es utilizada solamente como alegoría de la religión o de escenas cotidianas, sino el 

artista ya inicia a expresarse y a ser el principal actor de las obras artísticas, sin embargo 

nunca dejaron de lado la proporción y el equilibrio. Aquí se rompe con lo que se ha venido 

trabajando hasta ese entonces, con los cánones ideales e incluso algunos creen que en esta 

nueva era se crea elementos antiestéticos debido a las formas que llegan a tomar las figuras 

en cuestión.  

 

fig.7  Muerte de la Virgen. Caravaggio. Pintura. 
Óleo sobre lienzo. 369 x 245 cm. Museo de 

Louvre. París. Francia.  
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De esta manera se puede observar que en las principales vanguardias artísticas como 

el expresionismo y fovismo: en el fovismo  la figura es representada centrándose en las 

emociones  y los sentimientos, para lograrlo casi siempre utilizaban colores 

complementarios sin usar el negro, formas distorsionadas y contornos muy marcados,  

aunque muy pocos trabajaron figura humana, y, en el expresionismo los colores son 

violentos  y complementan con el negro,, se distorsiona la figura pero sin perder la esencia, 

su temática varía de soledad a miseria, para ellos lo que prevalece es la expresión subjetiva,  

irracionalismo hasta temas “prohibidos”, lo morboso, demoníaco, sexual o pervertido 

(Preckler, 2003). (Véase fig. 8) 

 

 

 

 

 

fig.9 Señoritas de Avignon. Pablo Picasso. Pintura. Óleo sobre 
lienzo.  243,9 x233,7 cm. Museo de Arte Moderno de Nueva York.  
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Ya en el cubismo, (véase fig. 9) las figuras se deforman contraponiéndose con la 

pintura tradicional, los detalles se suprimen, desaparece la perspectiva tradicional, utilizan 

colores grises verdes y marrones.  El mejor representante de este estilo en cuanto a figura 

humana es Pablo Picasso (Cottington,1998), ahora al conocer la principal obra  de su 

autoría “Señoritas de Avignon” se deduce que a pesar que se distorsione, siempre habrá esa 

línea imaginaria que logra dar el equilibrio a las señoritas, sin necesidad de ser tan realista.  

 

El arte contemporáneo  en las que se ven involucradas tendencias como el 

expresionismo, fauvismo, cubismo, etc., pretende acabar con el academicismo, 

nombrándolo como una época de experimentación;  aquí se promulga el pensamiento de 

que  el verdadero realismo se encuentra solo en la imaginación y la fantasía, pues todo lo 

fig. 8 Autorretrato. Heckel. Pintura. Óleo sobre 

lienzo. 35 x 25 cm. Colección privada.  

 



30 
 

que existe en el universo visible no es sino un almacén de imágenes a lo que la imaginación 

asigna un valor relativo (Chipp, 1995).  En este tiempo el arte nace a partir de una idea o 

concepto, siendo su materia y forma artística reducida y escasa,  llamándolo “arte 

conceptual”, para algunos este no está inscrito dentro del arte figurativo,  por partir de una 

idea y el fin de esta  sea la idea mismo, y su concepto- pero si puede llevar figuración - este 

arte es extremadamente esquemático se limita a hacer preguntas sin contestarlas, o lanzar 

una idea sin desarrollarla (Preckler, 2003), un ejemplo de este es la Fuente de Duchamp 

mismo que es un urinario colocado en un museo, la idea de este es tomar un objeto 

cualquiera y cambiarle su contexto e idea de para qué sirve, la interpretación ha sido de una 

infinidad de maneras como los órganos femeninos; por esta razón en este tipo de arte la 

figura humana nunca se verá reflejada como una realidad si no como un concepto en la que 

se encuentra inmersa. 

 

A partir de esto observamos que la representación de la figura humana a variado 

tanto, desde cánones de belleza a esquematismos, desde realidad a objetos, desde  mímesis 

a simbolismo. Pero no es prudente clasificar tal o cual tendencia en simbolismo o mímesis, 

pues estos dos han existido antes y después que aparecieran como normativa.  

 

Así, la representación de la figura humana ha sido uno de los temas favoritos por 

muchos artistas, pero cada cuál escoge un  método al momento de dibujar la figura humana 

tanto para lograr una mímesis cómo para un simbolismo, el principal es por retentiva. Al 

trabajar con modelo es una de las etapas en donde el ojo humano se debe agudizar, debido a 

que es fijarse, relacionar, concentrarse, buscar y extraer conclusiones sobre lo percibido 

Padilla (2007), pero en el momento del traspaso al soporte se centra en aspectos generales y 
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particulares, en donde la retentiva juega un papel principal debido a que es un continuo ir y 

venir con cargas de datos mismas que se retienen, mientras dura la capacidad de recordar la 

impresión referencial. Ese recuerdo la mayoría de veces es selectivo, por eso es válido decir 

que las cosas no son como fueron sino cómo se las recuerda.  

Pero la retentiva puede variar y no ser de un modelo, si no de una fotografía, lo cual 

facilita mucho al momento de encuadrar y tomar medidas, en este no es necesario tanto 

razonamiento puesto que al moverse el dibujante, la figura sigue ahí estática. Existen 

algunos artistas que trabajan solo de la memoria, sin acudir a un modelo ni a una fotografía, 

dibujan lo que se acuerdan de alguna situación, esta acción hace memorable a un artista 

dependiendo de la posición que quiera tomar y los lugares que quiera abarcar.  
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CAPÍTULO II 

 

2. Artistas referentes de figura humana y representación popular 

 

La representación es, o puede llegar a ser la técnica que permite expresar el sentido 

común o la voluntad colectiva de un pueblo. La representación de la figura humana ha sido 

uno de los temas que más oportunidades ofrece, así lo menciona Caderón (2012), por tal 

razón muchos han sido los artistas que la han caracterizado de diferentes maneras cada 

quien con su propia interpretación, sin embargo lo que más prevalece en la historia del arte 

es la representación de lo popular, es decir personas trabajando en el campo, realizando sus 

actividades diarias, etc.  Por lo tanto es necesario indicar que en cuanto a grafía pictórica se 

la puede clasificar cómo pintura de género, misma que representa escenas cotidianas que no 

tienen carácter histórico. Mellado (1864).  

 

Lo cotidiano, se lo deduce como el conjunto de acciones y manifestaciones 

realizadas a lo largo del día por las personas, esto es lo que hacen miles de mercaderes 

situados en diferentes puntos del país. Por otro lado, lo popular intrínsecamente se 

encuentra en lo consumido o hecho por la clase popular, esto permite asociar con que un 

vendedor de frutas en un mercado en el momento nunca será aquel multimillonario que se 

encuentra sentado en una oficina. Así,  queriendo retomar ciertos momentos en la historia 

del arte como el realismo o la pintura de género se decide realizar la representación de la 

figura humana, misma que se ha visto envuelta en varias ocasiones por muchos artistas 
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como: Joaquín Sorolla y Arturo Ricci quienes han figurado escenas de mercaderes o de 

gente de clase sencilla, siendo estos un punto de referencia.  

 

 El tema sobre los vendedores de frutas debe ser tomado en cuenta de tal manera 

que se exalte la vigorosidad de poses que tienen en el instante que realizan acciones de 

venta, hay que acercarse con más seguridad, porque ¿quién no ha comprado alguna vez? 

 

Hablar sobre la representación de la figura humana en los mercados de la ciudad de 

Loja, es de gran relevancia porque esta temática si se ha elaborado, pero no ha sido de gran 

relevancia para su estudio en esta investigación, debido a que muchos de ellos lo hacen 

cómo una ilustración más no cómo una representación pictórica formal.   

 

 2.1. Joaquín Sorolla, Arturo Ricci y William Trego.  

 

Los artistas que se tomarán de referencia para la creación de obras pictóricas del 

autor de esta investigación son Sorolla, Arturo Ricci y William Trego. 

 

  El primero escogido debido al manejo de la luz y pinceladas, sin 

necesariamente llegar al mínimo detalle. El  segundo por las poses que manipula, a pesar de 

ser un romántico puro, representa las escenas de la vida cotidiana de tal forma que deja 

absorto al público. El tercero no es un artista de género, sin embargo se ha seleccionado  

por la composición, es decir la manera como distribuye los elementos que se  encuentran 

presentes en su obra.  
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Por las aclaraciones antes hechas, cabe mencionar que aunque utilicen diferentes  

estilos pictóricos, lo que más interesa son las poses  y la organización  de los personajes en 

diferentes planos, secundariamente se analizarán los colores. Por consiguiente se desglosará 

la vida y obra de los tres artistas de tal manera que se clarifique los aspectos dichos. 

 

Joaquín Sorolla 

 

Nació en Valencia, España en el año de 1863 y fallece en 1923.  Queda huérfano a 

los dos años de edad, por lo que tiene que trabajar desde muy pequeño, aún con esta 

dificultad decide estudiar dibujo en clases nocturnas. Tuvo una enorme facilidad al trabajar 

en la pintura siendo su primera temática la pintura de historia, sin embargo luego de un 

viaje a París se convirtió en el máximo creador del Luminismo Valenciano, con temas de 

género, retrato, paisaje y muchas ilustraciones para libros, esencialmente realizó escenas 

sociales con implicaciones tremendistas entroncadas con la obra literaria de Vicente Blasco 

Ibañez. (5032) 

 

En el transcurso del tiempo su pincelada es cada vez más amplia, se cree que es por 

la influencia de Goya o de Velázquez más no por planteamientos innovadores que él tenga. 

 

El siglo XX es la etapa de plenitud en cuanto a luminosidad pictórica en Sorolla, 

siendo muy aceptada por el público y por los críticos. Hecho que lo logró sin hacer caso 

omiso a lo que implicaba el impresionismo, es así que en la historia de la pintura de Sorolla 

algunos distinguen tres etapas: la primera fechado hasta 1904  que se caracteriza por su 
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costumbrismo marinero; en la segunda -1906 y 1911-  realiza escenas de playa, paisajes de 

rincones de jardines intimistas de Sevilla, Granada, etc. combinando las tendencias 

impresionistas y post impresionistas; en la tercera etapa decora las salas de Hyspanic 

Society de Nueva York con escenas que representan “las provincias de España”. Juanes, 

Gómez, Alguero & Arteaga (ed # 8) 

 

Sus obras más importantes las realiza en Alicante, donde pasaba la mayoría de sus 

veranos. Entre ellas se destacan: verano, Sol de tarde, Saliendo del baño, Alegría del agua, 

Niños en el mar, Paseo al borde del mar, El baño del caballo. Ya en 1920 el pintor tuvo que 

abandonar la pintura debido a que tenía una parálisis. En 1923 muere en la ciudad de 

Cercedilla, un pueblo de la Sierra de Madrid, con más de 2200 óleos, hecho que hace de él 

uno de los artistas más fecundos entre los pintores españoles (Baurete 1928). 

 

La obra “Preparación de pasas”, (véase fig. 10) es un trabajo de 125x200cm con 

técnica de óleo sobre lienzo, de forma rectangular, es decir se encuentra en posición 

horizontal. Esta obra fue realizada alrededor del año 1900, ya que le impresionó mucho el 

movimiento de las figuras cuando estas realizaban la labor en Alicante. El autor de esta 

obra se propuso plasmar en unas vacaciones lo bonito del escaldo de la uva y cosas de la 

pasa; pensó al principio darle un carácter social con un hombre gordo acostado sobre una 

mecedora fumando, pero luego lo descartó debido a que creyó que sería muy dura para su 

época. 
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 Para esto propone en esta obra, un fondo de cal que debido a la luz resalta, el 

mismo se lo representa como un arco, lo utiliza también en el cuadro pictórico “escaldando 

la uva”, este fondo talvez fue colocado intencionalmente para que la escena resalte. 

 

 Después aparecen un hombre y una mujer que están dispuestos de manera inclinada 

hacia la izquierda-ascendentemente- al fondo de la escena, por lo mismo aparecen 

difuminados, ya que no los define con línea, más bien se expresa con mancha. Uno de ellos 

agrega a los cañizos la uva para que se seque y el otro le ayuda haciendo que estás caigan. 

Las formas de los personajes son logradas a través de manchas al utilizar pincelada suelta. 

 

En la parte central del fondo están de igual manera un hombre y una mujer los 

mismos que visten de blanco y celeste, rojo y café correspondientemente, que se contrastan 

Fig.10 Preparación de pasas. Sorolla, J. 1900. Pintura. Óleo sobre lienzo. 125 x 120 cm. Museo de las bellas artes, 

Oviedo  
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con amarillos y blancos; estos simulan escoger las uvas y se encuentran compositivamente 

con una línea inclinada hacia la izquierda al igual que sus vecinos. Al parecer están 

extendiendo el fruto para que logre disecarse, sus poses son muy naturales de manera que 

se nota el movimiento, el rostro del señor que está completamente de frente es solo una 

insinuación sin llegar meramente al detalle de las partes que lo conforman. 

 

 El individuo que se encuentra agachado completamente en la parte inferior 

izquierda, en segundo plano, vistiendo camisa rosa claro y pantalón marrón con luces de 

blanco cadmio, debido a su forma claramente se deduce que es de sexo masculino, el 

mismo sostiene un saco que contiene uvas y traspone su contenido a una canasta; sus 

manos no tienen gran detalle, y la composición es oblicua tomándola desde la parte en que 

encorva su cuerpo hasta el filo visible de la canasta, esta pose generalmente es utilizada en 

lo que refiere a equilibrio ya que forma un triángulo. 

 

 En el pedazo delantero  se encuentran dos señores transportando las uvas en una 

especie de tablas hechas con caña, parecen estar colocados paralelamente, visten de camisa 

color blanco contrastado con celestes y amarillos, utilizan un sombrero que es parte de la 

vestimenta típica de los pueblos de Alicante, paralelamente se puede observar que estos dos 

personajes están insinuados ya que el autor los realiza con pincelada suelta sin colocar 

detalles especialmente en el segundo personaje esto ayuda a que se perciba el movimiento 

tanto por los colores, el tamaño y la pincelada. 
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En general es una obra de género que representa una escena del que hacer de los 

habitantes de Alicante como lo es el disecar la uva para realizar las pasas, los colores que 

utiliza son de tonalidades claras tales como el celeste y rosa claro, mismos que son 

contrastados con amarillos, verdes y blancos, esto proporciona armonía con los colores 

oscuros como el verde oscuro y café manejando pincelada amplia y suelta en su mayoría. 

La ubicación de los personajes muestra el trabajo en conjunto y claramente en cuanto a 

composición forman una “U” invertida, la mirada del espectador no se esparza por un lado 

a otro si no que esta composición lo obliga a que vaya en orden. Las poses de todos los 

personajes cumplen con las leyes de equilibrio y algunos de ellos forman un triángulo, sus 

gestos no son de cansancio si no de amor y preocupación por su trabajo. El movimiento se 

observa debido a la utilización de colores más oscuros al fondo y claros en el primer plano,  

concatenándose con el tamaño que debido a la perspectiva lo utiliza.  Para finalizar vale 

mencionar que este artista se caracteriza principalmente por plasmar la luz y en este cuadro  

la iluminación se la observa que es producida por el sol de izquierda a derecha, notándose 

principalmente en la vestimenta de los personajes ubicados al occidente del cuadro.   

 

La obra “tres velas “(véase fig. 11) es de posición horizontal pintada al óleo sobre 

lienzo con unas dimensiones de 96,5 x 138 cm. Este cuadro engloba a figura humana y 

paisaje. Sorolla pintó esta obra en el verano de 1903 en la playa de la Malvarrosa de 

Valencia, época más fecunda de su producción. Trata de una vida preocupada de las 

esposas de los pescadores.  
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El paisaje era muy utilizado en esta época por algunos artistas, por eso no podía ser 

de otra manera Sorolla en esta obra como en muchas otras utiliza como fondo el paisaje 

marítimo, por tal razón  al mar lo coloca horizontalmente de tal manera que ocupa dos 

tercios del cuadro y el cielo ocupa  apenas una tercera parte, utiliza colores grises, verdes y 

blancos tanto en el cielo como en el reflejo del agua.  

 

Las velas se encuentran paralelas horizontalmente, están alejadas de la orilla, sin 

embargo es notable su inmensidad, los colores que utiliza son matices de  ocres, beige y 

grises, contrastados con violetas, amarillos y blancos, y las pinceladas son amplias y 

sueltas.  

 

Fig.11  Las tres velas Sorolla, J. (1903). Pintura. Óleo sobre lienzo. 96,5 x 138 cm. Colección privada.  
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En primer plano se ubican tres mujeres en actitud de movimiento 

complementándose con el fondo; con esto logra una composición en “L” invertida; la 

vestimenta que utilizan es  tradicional, empleando colores claros, excepto por la señora de 

la parte inferior del triángulo, para el ropaje utiliza blanco cadmio manipulando así la  luz 

con pinceladas largas, lo cual proporciona equilibrio. 

 

El artista representa una escena cotidiana en la que tres mujeres en la orilla de la 

playa van al encuentro de sus esposos, los colores que utiliza son grises, azules y verdes 

contrastados con blancos y negros. La composición es de forma de un siete invertido 

tomando en cuenta la vela de la parte derecha hasta la señora vestida de negro.  El 

equilibrio de las formas, masas, colores y líneas se logra mediante la utilización de 

elementos ubicados de forma vertical como las velas y las mujeres y la utilización de la 

línea de horizonte. El movimiento muy aparte de las olas que figura, es dado por el tamaño 

de los elementos en relación con el todo. El artista pintó este cuadro al ir a la playa, ya que 

se sentía muy entusiasmado por todo lo que veía, mencionaba él que era como la primera 

vez que estaba en la playa, fue la época más fructífera de su vida artística. 

 

De esta manera se puede indicar que Sorolla en los cuadros analizados utilizó 

colores blancos, amarillos, y su pincelada fue amplia y decisiva, en consecuencia se deduce 

que por ser un pintor de luz siempre utilizó los colores mencionados, además hay que 

destacar que las escenas favoritas para representar fueron las de la vida cotidiana que 

ocurrían en Madrid, sus temas favoritos fueron las de las uvas y gente en la playa: 

caminando, recostados o trabajando.  
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Arturo Ricci  

 

Este artista italiano, nace en Florencia el 19 de abril del año 1854. Estudia en 

Florencia con Tito Conti, mismo que es un pintor de género reconocido. Ricci supera a su 

maestro en cuánto a temas figurativos, escenas de género y escenas de la vida familiar. 

(Mancconnal - Mason) 

 

Por esta razón, se llega a convertir en uno de los artistas más importantes de Europa 

con pinturas de género. Se presume que su temática se debía a que en el siglo XVIII, los 

sujetos eran de enorme atractivo para los coleccionistas de toda Europa y Estados Unidos, 

edad que se glorifica ya que se la creía cómo época de elegancia, sofisticación y gusto, 

antes de la Revolución Industrial. Ricci, se encargaba de pintar escenas de vida familiar de 

clase alta, de sedas susurrantes, teniendo muy en cuenta el acabado del detalle, la 

composición y el sentido del color. (Mancconnal - Mason) Según la página web del 

Instituto Mateucci, Arturo Ricci no hizo muchas exposiciones, a lo largo de toda su 

trayectoria artística, sin embargo fue considerado uno de los mejores de su época por la 

manera de representar la figura humana. 

 

La fiesta de la boda (véase fig. 12) es una obra que mide 90.8 x 136 cm, en posición 

horizontal. Se debe indicar que esta obra no se conoce exactamente la fecha de creación, 

pero si se sabe que Arturo Ricci se inclinaba mucho por la pintura de género, acentuándose 

más en la vida de las personas adineradas. Sin embargo, por el escenario y por los ropajes 

además de situarse en el siglo XIX, se denota que son de familia de clase media.  
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El escenario principal es una habitación en la que el pintor juega con colores grises 

tanto claros cómo oscuros y pincelada suelta excepto en algunos detalles como el armario, 

un cuadro de un santo y la lámpara que cuelga del techo.  

 

Los músicos que están a la izquierda de la obra parecen disfrutar de su trabajo, y las 

posiciones anatómicas son diferentes a los demás elementos que se encuentran en ese 

escenario. En el mismo espacio pero diferente cuarto, se ven de manera insinuada y sólo 

trabajada con manchas a personajes que disfrutan de la fiesta pero de lejos.  

 

Entre los personajes que se encuentran en la mesa están los novios, quienes parecen 

tener muy buena química, mientras que los de atrás parecen festejarlos y alabar a los 

celebrados. En la esquina derecha  cuatro de ellos parecen estar muy dispuestos a celebrar, 

incluyendo a la niña quien de igual manera que los demás personajes del cuadro utiliza ropa 

Fig.12 La fiesta de la boda. Arturo Ricci. Pintura. Óleo sobre lienzo. 90.8 x 136 cm. Colección privada.  
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peculiar que hace situar al siglo XIX, los colores varían debido a que existen oscuros 

contrastados con pasteles. 

 

Los personajes que se encuentran tras los animales son dos mujeres y un hombre, la 

mujer vestida de falda roja parece sostener una especie de tambor, lo que indica que esta 

pertenece a la banda de músicos, los dos acompañantes de ella parecen estar platicando. 

Los colores siguen siendo muy claros, entre ellos están el blanco, beige y rojo. 

 

En primer plano se encuentra un gato y dos gallinas, el primero come en un plato 

dorado y los segundos pasean en la habitación, detrás de ellos se localiza un contenedor de 

botellas, lo cual denota que no es una fiesta de una familia millonaria. Los colores de este 

apartado son blancos, grises y ocres. Sobre la pincelada se puede agregar que es minuciosa 

y detallada. 

 

La manera en cómo los ubica a los elementos del cuadro hace que no se vean 

exagerados sino una escena de la vida cotidiana, existe una composición en “M”. Los 

colores que utiliza tienen armonía ya que en la pared utiliza colores grises, pero en los 

personajes colores claros lo cual hace que los mismos resalten y creen atmósfera, lo mismo 

sucede con el movimiento que logra debido a que concurre a la utilización de tamaño – 

perspectiva. El principal punto de atracción es la señora tocando el tambor, la misma que 

hace que el espectador parta de ahí para dispersar su mirada en los demás componentes de 

la obra.  
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Por lo tanto  Arturo Ricci tiene obras que representan a familias adineradas cómo: 

“clases de piano”, las mismas que le atraían por sus ropajes y por la atmosfera que las 

rodeaba, pero también encarna a la clase media cómo en la obra “el bautizo” o “la fiesta de 

la boda”, es por ello que se observa una clara inclinación por la pintura de género, la misma 

que lleva a encarnar escenas de la vida cotidiana. 

 

William Trego 

 

William es un pintor de estilo victoriano que se especializó en escenas de batalla, se 

suicidó tomando veneno en 1909, al tener aún 50 años de edad. Sufrió poliomielitis desde 

su niñez lo que hizo que este se le paralizara sus manos y brazos en su mayoría. Kahn 

(2011)  

 

Era un artista muy talentoso, pues a pesar de su discapacidad no flaqueo en su 

trabajo, los adaptó a sus dedos para que pudieran tomar el pincel, por ello Kennedy (1995) 

menciona: “Como resultado de su feroz determinación, William T. Trejo, un artista a su 

siglo desde el norte de Gales, fue capaz de crear algunos de los más dramáticos cuadros de 

historia militar de su tiempo.”  

 

Muy reconocido a nivel mundial por su alto nivel de detalle y por representar 

escenas de la guerra Civil americana y la Guerra Franco Prussiana, fueron muchas veces 

exhibidos y aclamados por los críticos a finales del siglo XIX.  Eckhardt (2011) “El 

heroísmo conmovedor de la Guerra Civil capturó la imaginación de Trejo y llenó sus 
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lienzos. Esfuerzo para transmitir la intensidad de sus batallas con el realismo vívido, Trejo 

vió caballería en acción, estudió parafernalia militar, e hizo varios bocetos preliminares de 

cada sujeto. Pintaba sus soldados y sus avíos en minutos y el detalle de colores brillantes 

contra un suelo gris-azul, Trego acentúa el drama de las escenas.” lo indica el museo 

Michener  en línea.  Es memorable hablar de sus representaciones de guerra puesto que a 

pesar de no estar presente en la guerra debido a su parálisis, el plasmá con tanto realismo 

que sorprende ahora y en su época. 

 

Se cree que Trego leía muchos libros sobre la guerra para poder realizar sus obras, 

preguntándose cosas cómo: ¿a qué distancia de la cerca era el bosque?, ¿dónde estaba el 

capitán y el teniente de la Compañía C?, ¿el enemigo se acercó lo suficiente? 

 

Este era uno de los últimos artistas americanos que se dedicó a la pintura de historia. 

Por una demanda en 1883 a la Academia de Pensilvania de Bellas Artes, las pinturas de 

este autor se hicieron aún más conocidas, sus obras más importantes son: “batería 

adelante”, “el rescate de los colores”, “carrera de carros”. 
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El aspecto más relevante de este artista aparte de lo que ya se ha mencionado, es la 

composición a la que acude al momento de realizar sus obras por lo tanto se analizará 

“Artillería ligera de la unión en ruta” (véase fig. 13), esta obra mide 76.5 x 162.5 cm, de forma 

horizontal, con esta obra Trego gana el primer  Premio Toppan, fue comprada por la 

academia Fairman Roggers en 1882. Representa a la caminata antes de la guerra en  

Petersburg, en donde van personas, caballos y llevan algo de artillería.  

 

La obra propone una fila de uniformados que van camino a la guerra, con un fondo 

de un paisaje lluvioso, con hierba marchita, suelo húmedo  y cielo nublado, esta forma de 

representar denota a personas que probablemente vayan a morir. En el paisaje se encuentra 

presente el movimiento debido a la posición, color  y mancha de los árboles. Los colores 

están entre ocres y grises, con pinceladas sueltas en lo que no está como primer plano. 

 

Fig. 13. Batería de Artillería ligera para el camino. William Trego. 1882. Pintura. Óleo sobre lienzo. Colección privada.  
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Todos los personajes utilizan un uniforme gris azulado, algunos llevan colores rojos 

en sus espaldas y también en los lomillos de los caballos, la pincelada es insinuada en los 

personajes que se encuentran al fondo mientras que es muy minuciosa en los que están 

adelante, aun así no llega al mínimo detalle.  

 

En general, utiliza colores ocres  y grises  en segundos y terceros planos, y en los 

personajes principales utiliza colores más intensos. La composición es en curva,  a pesar 

que van en hilera a la guerra, coloca un personaje caminando fuera de la fila que observa a 

todos los demás. Hay movimiento por tonos y tamaños. Trego pinta esta clase de obras 

debido a su gran interés por la guerra no siendo este relevante para la investigación 

propuesta, sin embargo se  tomaran ciertos elementos que son muy utilizados por este 

artista.  
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e. MATERIALES Y MÉTODOS 

  

La presente investigación se consolida bajo dos parámetros, por un lado los 

conocimientos prácticos adquiridos en la academia, mismos que son aplicados en la 

creación de obras pictóricas, y por otro lado la teoría que consiste en la historia de artistas 

que han trabajado en la pintura de Género, sus técnicas, composiciones y procedimientos. 

 

Por lo tanto, la  ciudad de Loja fue el lugar propicio para desarrollar esta 

investigación. En lo que se refiere a teoría fue indispensable acudir a bibliotecas  de manera 

constante siendo la biblioteca de la Universidad Técnica Particular de Loja y la biblioteca 

de la carrera de Artes Plásticas de la U.N.L. en las que se recolectó la mayoría de la 

información, además de la biblioteca virtual de la U.N.L., para lo que se necesitó bolígrafo, 

papel, computador e internet. 

  

 Los mercados San Sebastián, mayorista, pequeño productor, la pradera además de 

calles tanto céntricas de la ciudad como a sus alrededores fueron lugares de concentración 

para esquematizar y bocetar, debido a que existe una mayor concentración de vendedores 

de frutas, en los mismos que se puede observar la interacción con la ciudadanía en general. 

Los materiales que se utilizaron para apuntar movimientos y acciones fueron: papel, 

cartulina, bolígrafo, lápiz, pinceles, pintura acrílica, carboncillo, sepia, acuarelas y cinta 

adhesiva, además de una cámara para fotografiar. 
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 Al obtener  los apuntes se  llevó al taller de la Carrera de Artes Plásticas de la U.N.L 

para concretar como iría la obra y la técnica que se emplearía. Para el avance de la obra se 

recurrió a bastidores, grapadoras, caballetes,  linos, lienzos, óleos, acrílicos, pinceles y 

brochas y se trabajó tanto en el aula como en la casa.  

 

 Se expuso en el Salón del GAD- Loja “Alfredo Mora Reyes”, GAD- Vilcabamba y 

Hostal “Jardín Escondido” de Vilcabamba. 

  

Además, este proceso tiene un sustento metodológico que es explicado a 

continuación:   

 

La compilación  de información y teorización del mismo fue realizado gracias 

método bibliográfico que fue parte esencial en el trabajo de. La cuantificación de la 

investigación es  notoriamente axial en torno a la vida cotidiana: movimiento y equilibrio.    

   

Ordenar la información sobre la historia, conceptos, teorías, composición, 

pincelada, movimiento y equilibrio fue dado gracias a la utilización del método analítico 

que permite la desmembración  de un todo así accediendo a la comprensión y 

sistematización de los datos. 

 

A la hora de la práctica, fue necesario acudir al método de observación científica, 

puesto que permite conocer la realidad mediante la percepción directa de los objetos o 

sujetos y sus comportamientos, este método fue utilizado desde la etapa inicial del 
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proyecto, para diagnóstico y para bocetaje de vendedores de frutas de Loja, permitiendo 

acudir a los centros de abasto para conocer la realidad de estos personajes.  

 

El método experimental permitió hacer bosquejos y bocetos, experimentando varias 

técnicas de pintura como acrílico, óleo, acuarela y témpera, pudiendo determinar la técnica 

a utilizar en las obras finales.   

 

El método inductivo, permitió ordenar de manera general la información, partiendo 

del estudio de la figura humana, sus comportamientos y sus reacciones; y al final llegando  

a la demostración mediante obras pictóricas.  
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f. RESULTADOS 

 

A lo largo de la historia muchos de los artistas han recurrido a la representación de 

la figura humana, y gracias a ellos y a teóricos se puede señalar que hay componentes que 

necesariamente se deben observar en el dibujo o pintura, mismos que se puntualizarán a 

continuación: 

 

El movimiento natural, siempre partirá del dibujo del natural que consiste en activar 

la capacidad de registrar pensamientos, movimientos y recuerdos del dibujar. La naturaleza 

siempre está en movimiento ya que cambia de lugar, es decir se relaciona en tiempo y 

espacio; de igual manera está presente en una obra de arte en cuanto a la variedad  de 

líneas, figuras y formas como composición. En una obra pictórica el movimiento también 

se lo puede presentar como estado de tensión, dicho por aquella situación estática que está a 

punto de ocurrir antes que esté sucediendo realmente.  Esta acción de movimiento se la 

puede representar a través de la perspectiva, luz y color.  

 

El equilibrio se verá reflejado cuando se compense la distribución del peso, esto no 

solo reflejado en la observación directa del natural sino también en el dibujo, así: si una 

persona extiende una pierna deberá inclinar el lado opuesto de su cuerpo; y, en el dibujo o 

pintura dependerá desde el soporte, para crear un campo visual en cuánto a líneas, colores y 

posiciones, por eso es lúcido decir que una composición se encuentra en equilibrio cuando 

existe coherencia entre el todo y sus partes. La continuidad rítmica y el valor expresivo 

también colaboran en el equilibrio. 
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La interpretación de la expresión de vendedores de frutas en Loja se realizó después 

de haber recurrido al método del fichaje en la observación de campo, misma que se 

encontraba bajo los parámetros de movimiento y equilibrio, lo mismo sucedió con el 

análisis de los artistas referentes, Sorolla, Trego y Ricci, de los que podemos rescatar que es 

preciso acudir a la composición, para lo cual se debe hacer un análisis exhaustivo  sobre el 

tema, involucrándose e interrelacionándose tanto con el lugar como con las personas.  

 

Al revisar el trabajo de  los artistas que se ha escogido como referencia, surge la 

necesidad de estudiar las diferentes técnicas, por lo que se acudió a diferentes sitios de 

investigación tanto teóricos como prácticos;  luego de la experimentación  se llegó a la 

conclusión  que la técnica de acrílico y óleo eran las más factibles debido a que el acrílico 

es una técnica que permite trabajar con mayor rapidez, además de ofrecer otras ventajas 

como añadir más colores a la superficie pintada incluso con otra técnica, y el óleo permite 

que los colores sean más vivos, era una de las técnicas favoritas del renacimiento debido a 

que daba la oportunidad de retocar obras con mayor facilidad, es un empaste a base de 

aceites vegetales. Por esta razón la mayoría de obras están hechas de técnica mixta óleo 

sobre acrílico.  

 

Se procedió a realizar numerosos bocetos para crear cada una de las obras, a partir 

de la observación de campo. Cabe mencionar que aunque en las obras finales se haya 

descartado algunas técnicas en el proceso de bocetaje si se las aplicó por ejemplo bolígrafo 

sobre papel, acuarela sobre cartulina fabriano, etc. Además aunque al principio se efectuó 

obras de carácter realista con más narraciones, al final se pudo lograr obras con más soltura 

y no tan detalladas, mismas que fueron una proeza para el artista debido a que se pudo 
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cumplir su principal objetivo, que aunque no estaba descrito textualmente  lo había 

anhelado, el cual  era sentirse bien con el resultado de su obra. 

 

Al término de la investigación se obtuvo una producción total de 10 obras, de mayor 

y menor tamaño, que iban desde 1,70m. x 1,40m.  a 0,3m. x 0,4m, estás se expusieron en 

dos lugares cinco en  la parroquia Malacatos y cinco en la ciudad de Loja, logrando que 

muchas personas de la localidad y extranjeras visiten estos salones y puedan observar las 

costumbres de Loja  plasmados en los cuadros pictóricos de los vendedores de frutas en los 

mercados y calles. Algunos espectadores expresaron su impresión y felicitación al observar 

una temática diferente, siendo este acto de gran valor para el autor y uno de los inicios para 

continuar expresándose mediante pinturas o en cualquier situación artística.  
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Propuesta plástica 

 

 La figura humana es uno de los temas que más ha dado que hablar durante la 

historia, tanto en la anatomía, en lo social y en lo artístico, en este último que es el que 

interesa en la presente tesis, se debe mencionar que es la representación de la misma la que 

brinda muchas oportunidades, puesto que la manera de observar la forma es distinta en cada 

persona, en la pintura pueden haber distinciones en tanto se refiera a lo físico, materia –el 

colorido- y forma –dibujo. El dibujo esta concatenado a lo que el artista quiere expresar y el 

resto es puramente técnico.  

 

 La interpretación es la parte en la  que el artista se desarrolla intelectualmente, ya 

que no sólo llegaría a la mímesis total sino que proporciona un aporte plástico al incorporar 

composición, es decir los elementos observados son tomados de diversas escenas que 

llegan a ser una unidad. Para continuar, se debe sosegar que al ser la figura humana el 

punto de partida de esta tesis, es meritorio hacer hincapié en concepciones que están 

directamente ligadas con la representación, es así que para el dibujo de la figura humana es 

fundamental la proporción, misma que varía de una persona a otra, por lo que muchos 

intelectuales trataban de establecer un canon humano, llegando a la conclusión que canon 

no es más que la concepción personal de cada artista, pero si es necesario para se vea más 

realista tomar la cabeza como módulo de referencia para que en el momento de trazar 

siluetas se pueda medir mentalmente. 

 



55 
 

  Sin embargo como dice Leonardo Davinci, estas reglas solo se deben usar para 

controlar las figuras, pero no cuando se quiera lograr una composición. Porque no es 

necesario un cuerpo estéticamente bello, ya que la grasa corporal es esencial para poder dar 

vida y expresividad al momento de representar. Aunque no se pretenda realizar un cuerpo 

puramente anatómico y bello, es necesario estudiar el movimiento y equilibrio en la figura.  

 

 El dibujo del natural es el pilar para representar movimiento, debido a que los 

seres humanos siempre están interrelacionándose con el tiempo y el espacio, pues siempre 

se encuentra en ejercicio más aún en un mercado ya que todo el día tienen que vender, 

separar, recoger, cargar, etc. Para lograr movimiento en un cuadro pictórico o dibujo la 

tensión es la indicada, puesto que muestra una acción a punto de ser concretada,  pero este 

requisito no es el único sino también un buen manejo de  la perspectiva, luz y color en estas 

ocasiones el movimiento se verá representado como una continuidad, pues el ojo siempre se 

ve en la obligación de completar un movimiento. 

 

 La figura humana se observa bien, mientras el equilibrio esté presente. El 

equilibrio es una distribución del peso compensada, no solamente en el dibujo de la forma, 

sino también en la unidad de elementos y manchas, indican que en la composición se debe 

tener coherencia entre el todo y sus partes, si no se tomara en cuenta este aspecto la forma 

no tendría credibilidad y no se asemejaría al conglomerado social que se desea interpretar. 

  

Conjuntamente, el ritmo y la composición son importantes factores para lograr 

representar tanto el equilibrio como el movimiento; el ritmo expresa la fluencia, secuencia 

y pausa, se refiere al movimiento pero de una forma ordenada, se lo puede apreciar cuando 
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existe alternancia de colores, de tamaños o posiciones, lo que hace que en esta ocasión no 

se tome referencia tal cual como se ve el orden de los objetos y personas si no se busca esa 

armonía en el equilibrio sin dejar que se vea un poco real. Todos estos puntos señalados 

pasarán a ser parte de, más no serán prioritarios a la hora de crear algo sobre figura humana 

de vendedores de frutas.  

 

 Representar la figura humana significa la relación que existe entre los objetos 

reconocibles en una obra de arte y la semejanza que hay con el mundo exterior. Siempre 

cuando se realiza una representación de algo, existe la idea generalizada que siempre debe 

ser igual al objeto en cuestión llamándola equívocamente “figurativo, sin tomar en cuenta 

que siempre así sea abstracto tiene una figura implícita lo que hace que sea igualmente 

figurativo, esta acotación es solamente para tratar de identificar un estilo de representación 

dado que no se basará en alguna tendencia en específico. Los vendedores de frutas son 

representados por lo que son, tomando en cuenta aspectos físicos como la gordura, los 

gestos, etc. 

  

 Dentro de este ámbito se puede observar que muchos han sido aquellos artistas que 

han decidido representar la figura humana durante la historia del arte y más aún con la 

representación de lo popular , como lo hizo Joaquín Sorolla, quien es  uno de los pocos 

artistas que trabajan con viveza, con trazos largos y sueltos lo que hace majestuosa una obra 

de arte , pero nunca dejó de lado la composición, este artista es una gran referencia para el 

desarrollo de esta tesis pues es gran devoto de representar lo cotidiano por esta razón en la 

mayoría de sus cuadros se observa gente conversando, trabajando, paseando, jugando, etc., 

para este emblemático artista no es necesario apilarse a ninguna tendencia a pesar que le 
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gusta mucho trabajar con luminosidad, no se identifica con el impresionismo pues le hace 

caso omiso a lo que este significa.  

 

 Arturo Ricci hace una pintura  muy detallada sin llegar a los extremos, presenta a 

familias tanto de clase alta y de clase baja, este artista es un ejemplo de que a pesar que una 

composición se abarrote de elementos siempre existirá la forma de colocarlos de tal manera 

que se equilibre con el todo, pues así situándolo en la época en la que se desarrolló se 

observa que la ropa que se utilizaba era muy llamativa en cuánto a formas y pliegues, al 

igual que las decoraciones casi siempre eran  exageradas.   

 

 Saliéndonos de este contexto de representaciones de lo popular se observa a 

William Trego quien indistintamente es un artista perspicaz que a la hora de emprender un 

cuadro pictórico, investiga, en cuánto se refiera a la escena, debido a que todo lo hace de 

memoria con lo que otras personas le cuentan de la guerra que era su tema principal, siendo 

este el principal motivo que influye a varios artistas al momento de plasmar cualquier tema, 

pero es de valor  la pincelada suelta y natural que consiguió tomando en cuenta que son 

solo memorias, este uno de los factores para que sus composiciones en su gran mayoría sea 

de forma horizontal. 

 

 Estos artistas son de diferentes épocas y diferentes estilos pictóricos, pero no es 

esa la cualidad que los hacen ser parte de la realización de “Estudio e interpretación 

pictórica de los vendedores de frutas del entorno de Loja”, sino es la viveza a la que acuden 

al momento de plasmar la figura, logrando el equilibrio tanto en el ser humano como en lo 

que se encuentra alrededor, sin acudir necesariamente a una mímesis, en esta parte se hace 
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necesario analizar sus obras para las que se llena fichas de observación. Esto no significa 

que durante la creación de nuevas obras artísticas se quiera ostentar otras iguales, sino que 

el autor de este proyecto quiere abrirse campos visuales a lo que ha venido trabajando 

respectivamente durante el proceso de aprendizaje.   

 

En lo que se refiere a aporte estético,  las obras sobre vendedores de frutas del 

entorno de Loja son vistas desde dos puntos de vista el primero por la sensibilidad ante un 

objeto “obra de arte” y el segundo por la sensibilidad ante un sujeto “personas”, y al tener 

como principal actor a la figura humana sumergida en la cotidianidad hace que sea estética 

la obra.  

 

Antes de continuar es necesario hacer una pequeña acotación  sobre “La estética de 

lo cotidiano”. La estética generalmente se encuentra en un concepto elitista reduciéndolo 

como la sensibilidad humana a las bellas artes, por tal razón se delimita solo a la 

contemplación desinteresada. Alverenga (2008), menciona que el arte siempre está 

sumergido en la realidad, así como la estética y lo cotidiano, no hay una estética que no 

emerja en lo cotidiano. Todo sujeto es estético más no las cosas, la estesis es una condición 

de los seres vivos. 

 

     Partiendo de lo señalado, se puede decir que estamos frente a la Prosaica, que 

señala que todo sujeto es estético, Mandonki (2012) entonces la compra y venta de frutas 

sería una de las múltiples actividades estéticas, en la que se constituye la vida cotidiana.  
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Estructuración de la obra 

 

 El principal objetivo en el desarrollo de esta investigación es la creación de obras 

pictóricas, siendo esta la culminación de todo este proceso meticuloso  de tesis que fue 

presentado como la cotidianidad de los mercaderes de frutas; por consiguiente al estar 

presente el ser humano como uno de los principales elementos de la composición  se hace 

en primer lugar una retroalimentación de la figura anatómica que sirve como un pilar 

fundamental a la hora de tomar apuntes del natural. (Véase fig. 15 y 16) 

 

 
Fig. 15 Apuntes de figura humana.2014-2015. Lizeth Calderón   
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 La estructuración de esta nueva propuesta pictórica se basa en la técnica y la 

temática, desarrolladas de la siguiente manera:  

 

1. La técnica, que se minimiza a la forma en la que son representadas las 

imágenes, obviando detalles minuciosos, mismas que se ven influenciadas por Joaquín 

Sorolla, Arturo Ricci y William Trego.  

       

2. La temática que se centra primordialmente en la cotidianidad de los 

vendedores de frutas, utilizando distintos formatos.  

 

Como parte del trabajo de campo fue necesario involucrarse en el ámbito  de  los 

mercados, para iniciar se hace  visitas a mercados de la ciudad como el de San Sebastián, 

Fig. 16 Apuntes de figura humana.2014-2015. Lizeth Calderón   
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mayorista, pequeño productor, pradera, entre otros, y a lugares en las que se frecuentan 

vendedores de frutas, para así encontrar variadas poses y gestos corporales que sirvan de 

manera simbólica para representar esta temática.   

 

Al acudir a estos centros de abasto se hace ciertos bosquejos de personas con 

posiciones y movimientos interesantes para el artista, el lápiz y el esferográfico son los que 

permiten realizarlo con mucha rapidez y sin tener que estar cargando demasiadas cosas 

como si lo hacen otras técnicas, conversar con ciertos vendedores hace que tanto el  artista 

como el público entren en confianza para que no se encuentren incómodos. Sin embargo a 

muchos de los mercaderes no les gusta que los vean o les tomen fotografía alguna, esto 

dicho por situaciones penosas y perturbadoras que se vivieron durante la visita de campo: 

insultos,  muecas o señales con manos y  cuerpos,  por tal razón fue  necesario en algunas 

escenas tomar fotografías sin que se percaten llevándola escondida a la cámara. Este 

acercamiento a los mercados permitió relacionarse mejor y apropiarse de ciertos personajes, 

objetos y realidades que existen dentro de este lugar.   

 

Seguidamente de haber recorrido diferentes plazas y calles de  la ciudad, sobresalen 

actos del diario vivir de los comerciantes, sus realidades y sus emociones. No muy a 

menudo se observa que se represente la cotidianidad de los comerciantes en su lugar de 

trabajo, por  tal motivo se registra personajes que son muy frecuentes, como aquellas 

personas que les gusta hacer alarde del dinero que tienen sin necesidad que realmente sean 

millonarios; o de la presencia de vagabundos en los mercados; vendedores que se 

encuentran en total agonía ante la no venta de sus productos, o también esa situación casi 
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familiar que se encuentra ahora en nuestra ciudad, acto en el que los policías o militares les 

quitan la mercadería; personas que se encuentran bebiendo, en fin un sin número de 

situaciones que se ven reflejados en bocetos de pequeña medida, realizados en diferentes 

técnicas como esfero, sanguina, sepia, carboncillo o acrílico. (Véase figura 17, 18 y 19) 

 

 

 

 

Fig. 17 Apunte “Las Pitas”. Lizeth Calderón. 2015.  Dibujo. Esfero sobre 
papel.  

Fig. 18 Apunte Mercado Mayorista. 

Lizeth Calderón. 2015. Dibujo. Esfero 

sobre papel 
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Al término de esta recopilación de datos y apuntes se debió hacer un análisis de los 

elementos compositivos e incluso la gestualidad de los personajes uniéndolos en bocetos 

lineales a esfero, sin embargo para trasladar a una obra de gran formato se debe conocer la 

técnica a emplear con la fin de sentirse cómodo y trabajar con un poco de más audacia que 

con el que usualmente se ha venido realizando, por lo que se llegó a la conclusión que se 

emplearía la técnica de acrílico sobre lino. (Véase figuras 20, 21, 22 y 23) El acrílico fue 

escogido debido a  la rapidez que tiene al  secarse, lo que facilita mucho el tiempo y 

permite no ensuciar el color. 

Fig. 19 Apunte Mercado “La Pradera”. Lizeth Calderón. 2015. Dibujo. Carboncillo sobre papel. 
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Fig. 20. Boceto “Amanecer”. Lizeth Calderón. 2015. 

Dibujo. Esfero sobre papel 

Fig. 21 “Mercado La Pradera”. Lizeth Calderón. 2015. Dibujo. Esfero 

sobre papel.  
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Fig. 22 Calderón, L. 2015  Boceto “sigilosos en Las Pitas”. Acrílico sobre papel. 

Fig. 23 Calderón, L. 2015. Boceto “los Monos. Acrílico sobre papel 
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Obra final  

 

Los formatos escogidos para la realización de las obras finales, se ajustaron al  

boceto, es decir con escala métrica,  procurando  realizar obras de grandes tamaños para 

poder soltar la pincelada, traducir el boceto al formato real fue una proeza por ser las 

primeras veces que se trabajaba con formatos grandes; el traspaso del dibujo a la obra se 

realizó primero a  lápiz por cuestión de “seguridad” pero al paso del tiempo se descubrió 

que era mejor iniciar el dibujo con aguadas de color.  En lo que refiere a tratamiento del 

color se modificó en gran parte con relación al boceto, además sobre el acabado de acrílico  

se procedió a retocar con óleo provocando que el color se perciba  más brillante. Es 

relevante mencionar que tanto en las obras como en los bocetos se tomó en cuenta aspectos 

como equilibrio, ritmo,  sucesión de elementos y colores, además del movimiento que se 

denota en acciones  y la gestualidad.  

 

En las primeras obras los rasgos y características de los personajes fueron mas 

apegados a la realidad, pero en las tres últimas obras en base a un boceto de figuras 

reconocibles y detalladas, se realizó una abstracción  con pincelada mucho más suelta y 

rápidas, dando  como resultado un total de diez obras en formatos grandes y pequeños. Los 

tiempos en las siete primeras obras fue de alrededor de quince días cada una y en las 

últimas tres fueron horas en las que se las logró ya terminar.  Del total de obras se muestran 

tres consideradas importantes para el artista, escogidas por el  momento que representó 

cada una de ellas.   
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 “Sigilosos en Las Pitas” (véase fig. 24), mide 150 x 130 cm, técnica mixta óleo y 

acrílico sobre lienzo. Se demoró un tiempo de tres semanas por ser la primera obra 

trabajada, esta obra es demasiado figurativa con detalles poco minuciosos; representa la 

vida que llevan tanto los compradores como los vendedores de frutas de ese mercado.  Se 

observa claramente a personas agotadas durmiéndose, algunos conversan con tranquilidad 

al hacer un negocio, otros cargan y cómo no representar a esos perros que se encuentran en 

todo mercado llenos de pulgas rascándose, a esos que casi nadie se percata de verlos cómo 

se pasean de un lado a otro. La composición es en “zigzag” lo que da profundidad. Todos 

se encuentran en su mundo, a la vez que se interrelacionen por la acción que está a punto de 

pasar y no sucede, aquello que llamamos tensión. En la figura humana se encuentra 

implícito el triángulo del equilibrio. 

 

 

“Presumiendo” (véase fig. 23), es una obra de 80 x 85 cm, con técnica mixta óleo y 

acrílico sobre lino. La composición es en “v” lateral. Esta obra es la segunda en realizarse, 

Fig. 24 “Sigilosos en Las Pitas”. Lizeth Calderón. 2015. Pintura. 150 x 130 cm. Mixta: acrílico y óleo 

sobre lino.  
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el punto de atracción emerge en la señora que va a un mercado con tacos y vestido, 

presumiendo del dinero que talvez ni tenga alardeando de su clase, por esta razón casi todas 

las miradas se enfocan en ella. Esta representación  no pretende ser clasista sino acentuar la 

realidad de los mercados, así se adjunta como segundo punto de enfoque a ese niño que 

llora sentado en un cartón ¿dónde está su madre? Pues ella talvez se encuentra a su lado 

pero vendiendo frutas. Los colores que se emplean van desde ocres a rojos y verdes lo que 

logra que se equilibre el color y la composición. Esta obra se la realiza en una semana y 

media, se observa claramente que ya hay un poco más de soltura en lo referente a 

pincelada, dibujo y color.  

 

 

 

 

“Amanecer” es la novena de diez obras (véase fig. 24), sus medidas son de 130 x 

180 cm. La técnica que se utilizó es aguadas de acrílico sobre lienzo, su composición está 

Fig. 25 “Presumiendo” .Lizeth Calderón. 2015.  Pintura.80 x 85 

cm. Mixta: acrílico y óleo sobre lino. Carrera de Artes Plásticas.  
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en línea inclinada de izquierda a derecha. Esta obra se sale de la representación de una 

figura real, muestra a la figura humana de forma abstracta, reduciendo algunas facciones 

obvias, a pesar de esto se observa el equilibrio tanto en la composición como en cada una 

de las “señoras”, existe movimiento en la mancha y el color, y ritmo en la disposición de 

los elementos. Representa a  vendedoras que a altas horas de la madrugada se despiertan 

para tener sus productos a la orden del día. Los colores que se utilizan varían entre cálidos y 

fríos, entre violetas con matiz azul y rojos, blancos y negros, lo que muestra en movimiento 

y el equilibrio tanto de la figura humana como de forma general. (Se puede observar el 

resto de obras en el anexo como fig. 27, 28, 29, 30, 31, 32 y 33) 

 

 

 

 

 

Fig. 26. “Amanecer”. Lizeth Calderón. 2015. 

Pintura. 130 x 180 cm. Aguadas de acrílico. 
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g. DISCUSIÓN 

 

Los resultados de esta tesis ayudarán en futuras investigaciones ya que pocos han 

tocado el tema de equilibrio y movimiento en la figura humana, dentro de este ámbito se 

descubrió que la representación de la figura humana no solamente se verá envuelto bajo una 

visión  anatómica, si no también se ve reflejada en cuanto al uso de los elementos de la 

expresión plástica: puntos líneas, planos, texturas, colores, etc. que harán que se torne más 

natural y sea evidente el sentido de movimiento y equilibrio. 

 

Algunos autores de libros como Benedicts, Moreaux y Calderón mencionan que la 

figura humana se la plasmará con credibilidad al haber obtenido antes conocimientos sobre 

anatomía, situación que hace acudir durante este proceso investigativo a la 

retroalimentación de contenidos vistos en los primeros ciclos de la Carrera de Artes 

Plásticas.  Sin embargo, la anatomía del ser humano no se encuentra visible a los ojos del 

espectador de una forma detallada sino como la reunión de un todo que converge en las  

figura de vendedores de frutas.  

 

En la actualidad el mundo entero se encuentra en una singularidad de representación 

humana, porque mientras para la mayoría de pobladores existe un canon de belleza a seguir 

tanto del cuerpo como del rostro, el artista ha llegado no solamente a contradecir los 

estereotipos académicos, si no a representar el cuerpo más allá de la apariencia y figuración 

que son meramente banales. Estos estereotipos han sido tan influyentes en lo cotidiano, en 

el diario vivir, que se ven presentes hasta en la hora de elegir una pareja, pero el objetivo 
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del artista es llegar más allá, apoderarse del contemplador  personificando vendedores 

como en realidad se ven en los mercados de Loja mismos que se encuentran sin poses 

actuadas ni cánones reglamentarios. 

 

Percibir lo que el vendedor vive, el lugar en el que trabaja,  se desenvuelve, es tarea 

del artista, siendo su misión transformar la visión de la vida cotidiana, para crear nuevos 

campos de percepción. Es de esta manera que apuntar, esquematizar y bocetar deben ser 

siempre los ayudantes de un artista o del que desea llegar a serlo, ya que estos permiten que 

la imaginación del artista crezca y además sirven como retentiva para crear y mover 

elementos dentro de una composición.  

 

La creación de obras pictóricas no tuvo como referencia a una época o a un estilo, si 

no a artistas que a pesar que son de diferentes épocas y diferentes estilos pintan la realidad 

de su entorno, los artistas que mayor influencia tuvieron en el desarrollo de la obra fueron 

Ricci y Sorolla debido a la composición, a la mancha y a la luz. No obstante, ya que el 

entorno de esta ciudad no es permisible en cuanto a luz solar en comparación a  una playa 

no se pudo cristalizar lo que plasmaba Sorolla en sus cuadros, pero los resultados fueron 

buenos en cuanto a dispersión de objetos y personajes en la composición.   

 

Por último, una obra de arte debe ser realizada no con el fin de complacer gustos 

sociales o políticos sino como la manera de que el artista pueda transmitir sus ideas y 

pensamientos.  
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h.  CONCLUSIONES 

1. La figura humana brinda muchas oportunidades al momento de plasmarla en 

una pintura o dibujo, así al asistir a mercados de la ciudad, el dibujo del natural es el que 

facilita los primeros bosquejos para después analizarlos con ciertos conocimientos de 

anatomía, de manera que el estudio de las formas, gestos y expresiones de vendedores  

facilitó la creación de composiciones en los bocetos que luego se convirtieron en una obra 

de arte.  

 

2.  Al experimentar con varias técnicas de pintura se deduce que el  acrílico 

sobre lienzo, es el que permite un trazo más audaz y más rápido; sin embargo el acrílico y 

el óleo pueden unificarse en una obra pictórica, para ayudar en la expresión de la obra. 

 

3. El salón “Alfredo Mora Reyes” en Loja y el Salón comunal del GAD 

Vilcabamba fueron escenarios de exposición de las obras finales en donde los habitantes 

pudieron observarlas con gran admiración porque antes no se ha expuesto en una sala sobre 

esta temática. 
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i. RECOMENDACIONES 

 

Las recomendaciones que se mencionarán a continuación estarán dadas en torno a 

las conclusiones. 

 

 La  técnica de fichaje permite ordenar la información de tal manera que no se desvíe 

del tema principal, con esto siempre se tiene presente la relación que tienen las formas de la 

figura humana con los objetos del mundo exterior.  

 

 Al escoger una técnica para realizar obras pictóricas, es bueno utilizar una técnica 

mixta  como  la técnica de acrílico y óleo que  permite una mejor factura en el acabado ya 

que el acrílico es de secado rápido pero no se logra los colores y el terminado que brinda el 

óleo. 

 

 Interactuar  con el público que acude a salas de exposición a observar obras de arte 

es necesario, debido a que se puede anexar ciertos apuntes que quedaron pendientes para 

ellos y así dar a conocer la forma, puntos de vista y técnicas con la que se producen.  
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PROPUESTA ALTERNATIVA 

 

Exposición de la obra final 

 

Los salones apropiados para exposiciones, son muy difíciles de apartar, puesto que 

se prolonga para fechas muy lejanas, por esta razón siete alumnos del noveno módulo 

(2015-2016) al encontrarse en la misma situación y al tener que cumplir con una fecha 

máxima de exposición dentro del desarrollo de tesis se agrupan para acudir a lugares no 

convencionales a realizar peticiones para que les permitan exponer y al ser los mencionados  

centros de propiedad municipal se tuvo que realizar un largo papeleo extremadamente 

formal. 

 

Luego de realizar el trámite correspondiente y al tener un resultado positivo para 

realizar la exposición en el Salón del GAD – Loja “Alfredo Mora Reyes” (véase fig. 27) , el 

salón del GAD-Vilcabamba (véase figura. 28), se procede a determinar las obras que se 

colocarán en cada sitio, observando que la totalidad de las obras no iba a poder ser expuesta 

debido a los pequeños espacios, es por este motivo que  además se expuso en el Hostal 

“Jardín Escondido” de Vilcabamba.   El  traslado de las obras fue gracias a la Universidad 

Nacional de Loja.  

 

Se expuso obras pictóricas de diferentes temáticas y también escultura, durante un 

mes en los tres lugares antes mencionados recibiendo de los espectadores mucha acogida y 
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al particular de esta tesis admiración puesto que decían que es muy poco común en nuestra 

comunidad ver vendedores plasmados en obras de arte.  

 

 

 

 

 

 

 

 

 

 

  

 

Fig. 28 Salón del GAD- Vilcabamba. Valencia, J. 2015. Fotografía 

Fig. 27. Salón del GAD - Loja “Alfredo Mora Reyes”. Valencia, J 2015. Fotografía 
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a. TEMA 
 

 “ESTUDIO E INTERPRETACIÓN PICTÓRICA SOBRE LOS    

VENDEDORES DE FRUTAS EN EL ENTORNO DE LOJA” 



82 
 

b. PROBLEMÁTICA 
 

 

El estudio e interpretación plástica de los vendedores de frutas del entorno 

Loja, tanto en mercados, tiendas y restaurantes es medular, ya que este tipo de 

conglomerado social tiene ciertas particularidades desde su forma de actuar 

hasta como visten e incluso las posiciones anatómicas que pueden tomar al 

realizar su trabajo, por lo tanto todos los aspectos antes mencionados se 

tomarán en cuenta desde un punto de vista artístico. 

 

Asimismo, obras sobre vendedores, ya se han realizado desde hace muchos 

años; aquí podemos recalcar el nombre de FRANCISCO PRIETO SANTOS, 

artista español, el cual pintó en Ubrique, en la plaza del ayuntamiento, 1928, 

 
“tarde de fiesta en Ubrique” España. 
 

 

Con este proyecto no se desea realizar una mimesis, si no componer, 

agregando elementos o retirando si se considera necesario; encontrar cosas 

que sean interesantes; y abstraer las posiciones en las que se encuentren los 

comerciantes. 

 

Este estudio ayudaría a mejorar el dibujo anatómico y a través de este, dejar 

plasmados en obras pictóricas a gente común dentro de su contexto social, 

paralelamente se relacionaría figura humana con bodegones de frutas; además 

se espera aportar de manera relevante al arte lojano. 

 

El  proyecto  es  factible,   debido  que  el  autor  se  interrelaciona con los 

vendedores del sector lo que facilita mucho la labor, sumando a esto, se 
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han obtenido los conocimientos necesarios sobre el estudio de la figura 

humana para poder realizarlo. 
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c. JUSTIFICACIÓN 
 

 

El proyecto se ha planteado en primera instancia para solventar las 

necesidades artísticas que como estudiante se requiere, así como para cumplir 

con el proceso de titulación que demanda el Consejo Nacional de Educación 

Superior. 

 

“Estudio e interpretación pictórica de vendedores de frutas en el entorno de 

Loja” académicamente sería un pilar fundamental en el futuro, ya que permitiría 

reforzar y retroalimentar el estudio de la anatomía humana, dibujo natural, 

movimiento y composición artística, para adentrarse más profundamente en 

temáticas de esta naturaleza. 

 

Trabajar con los vendedores de frutas permitirá interrelacionar figura humana 

con bodegones, lo cual es versátil debido a la temática misma y al colorido que 

se puede observar en ella. 

 

Artísticamente se busca experimentar y transmitir lo que el autor ve, con su 

propio estilo, e incluso con diferentes técnicas; lo que se desea es dar a 

conocer el trabajo de estos comerciantes, y el trabajo del creador. 

 

Además el proyecto que se pretende realizar, se encuentra bajo las líneas de 

investigación sobre figura humana, que propone la carrera de Artes Plásticas 

de la Universidad Nacional de Loja. 
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d. OBJETIVOS 
 
 

OBJETIVO GENERAL 

 

 Crear obras pictóricas a partir del estudio de formas y movimientos de 

los vendedores de frutas del entorno de Loja desde un punto de vista 

artístico.

 

OBJETIVOS ESPECÍFICOS 

 

 Interpretar a los vendedores de frutas en base a la retroalimentación de 

los conocimientos artísticos sobre anatomía, dibujo

 natural y movimiento. 

 Experimentar y aplicar diferentes técnicas para la realización de los 

trabajos pictóricos.



 Exponer las obras en la ciudad de LOJA.
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e. MARCO TEÓRICO 
 

 

En el proyecto “ESTUDIO E INTERPRETACIÓN PICTÓRICA DE VENDEDORES 

DE FRUTAS EN EL ENTORNO DE LOJA.”, se revisará las cartas de HENRI 

MATISSE, 1945, y 1946, consideradas importantes ya que habla sobre la 

expresión, misma que no consiste en la pasión manifestada en un rostro, o un 

gesto violento; además, la composición para él, es el arte de disponer de 

manera decorativa los diferentes elementos que el pintor tiene a su disposición. 

HERSHEL (1996) 

 

Para algunos artistas y críticos, la figura humana es un tema transcendental, 

así menciona COREC (2002) “La figura humana es considerada uno de los temas 

más retadores y satisfactorios que se pueda abordar”. (pág.11). Así podemos 

descifrar que ninguna otra temática ofrece tantas oportunidades para conseguir 

abordar la elegancia, la fuerza, el movimiento y el poder de la emoción. Corec 

(2002). 

 

Para el dibujo de la figura humana se utiliza principalmente la proporción, la 

cual puede variar de una persona a otra, pero en las pinturas clásicas griegas o 

del Renacimiento tenían una proporción de ocho cabezas de altura (estándar), 

utilizando la cabeza como módulo de medida. 

 

Paralelamente, muchos artistas hablan sobre la proporción de la figura 

humana, entre ellos, (ROING, 1998, pág. 11) que en su escrito da a conocer: 

 
“Las proporciones son el equilibrio de medidas que establece la armonía ente 

los objetos”. Además, se tomará como referencia el libro “Anatomía para el 

artista”, Simblet (2002), en el que se trata sobre temas como cuerpo y 
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equilibrio, movimiento, poses, etc., siendo estos de principal interés para 

desarrollar el proyecto debido a que se estudiarán vendedores de frutas. 

 

Por otra parte, el rostro es el que más importancia tiene, ya que con él se 

atrapa el tiempo y, es intenso y expresivo. BORDES (2012), también habla que 

para lograr movimiento en las obras pictóricas, algunos teóricos del arte tratan 

desde cuatro aspectos: Reglas estáticas, las conformaciones de sus contornos, 

las variaciones de proporción y los significados de su mímica. 

 

Se revisarán libros sobre figura humana de: Smith y Wheleer( 1985), a: 

Calderón(1981), Moreaux(1981), Smith (1985), Hogarth (1996), Gordon(1993) y 

Hogarth (1999). 

 

De la misma manera Alberti, indica que: 

 

“algunos movimientos son de la mente, que llamaremos disposición (...), 

otros del cuerpo, y para el cuerpo diremos que se mueve de varias 

maneras, cuando crece y disminuye, cuando cae enfermo y recobra la 

salud, y cuando cambia de posición”. (BORDES, 2012, pág. 78). 

 
 

De esta forma, se estudiará el libro “Desvestidas. El cuerpo y la forma real”, 
REYERO (1990). 
 

Debemos saber, que el dibujo natural, no solamente trata de una visión 

analítica sino también de especular como se sienten, obteniendo así una 

identidad propia sobre la realidad observada. Padilla (2007). 

Otro aspecto importante de la figura humana es el color, al cual se lo asocia 

siempre con los sentimientos, sobre él, recae la carga de la expresión en la 

pintura. Bell (2001). 

 

BELL (2001, p. 159) en su libro ¿Qué ES LA PINTURA? afirma que: 
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“El mundo a ojos de filósofos y científicos desde Platón, se constituía en primer 

lugar en términos de forma, y en segundo de color. Las formas ideas o 

principios eran el fundamento del todo y el color una cualidad secundaria”. 

 

Además se estudiarán libros sobre pintura de: Alberti (2003), Jennings (2005), 

Smith (1998), Parramon (1996), Sanz (1993), Pawlik (1996) y da Vinci (2013) 

para con esto poder conocer a ciencia cierta lo que representar mediante 

pintura significa. 

 

No obstante, debido a que el tema de estudio son los vendedores del entorno 

de Loja, se debe precisar vocablos y situar el lugar para el desarrollo del 

proyecto, por ello conviene señalar que: 

 

Vendedor (vender), para el diccionario enciclopédico NORMA (1998), significa 

“exponer u ofrecer mercaderías, propias o ajenas, para el que las quisiese comprar” . 

Bodegón es conocido como naturaleza muerta representada por flores, frutas, 

comida, plantas, antigüedades, libros, etc., y pueden acompañar o no a la 

figura humana. 

 

Loja es una provincia ubicada al sur de la Sierra ecuatoriana. Tiene una 

superficie de 11.512 km². Forma parte de la región 7, comprendida también por 

las provincias de El Oro y Zamora Chinchipe, con unos 404.000 habitantes a nivel 

provincial. Su capital es la ciudad de Loja donde viven unos 200.000 habitantes, 

según el diccionario Norma (1998) 

 

Para el proceso de bocetaje y obra se revisarán libros de: Tubau y Velasco 

(1980), Rancillac(1990), Parramón(2004), Parramón(1996,) y Parramón (2004) 

http://es.wikipedia.org/wiki/Provincias_del_Ecuador
http://es.wikipedia.org/wiki/Provincia_de_El_Oro
http://es.wikipedia.org/wiki/Zamora_Chinchipe
http://es.wikipedia.org/wiki/Loja_%28Ecuador%29
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ya que con la investigación de los mismos se conocerán las formas de 

experimentar y poner en práctica diferentes técnicas artísticas. 

 

Además se seguirán revisando libros que contengan temas relacionados con el 

proyecto durante el proceso de realización de Tesis, prevista hacerse para 

módulos superiores. 
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f. METODOLOGÍA 
 

 

Durante el proceso de proyecto de tesis se cuenta con un sustento 

metodológico el cual favorecerá para tener un concepto más amplio sobre el 

tema propuesto, por consiguiente se ha de emplear el método inductivo que 

obtiene conclusiones generales a partir de premisas particulares. 

 

Para este método, se parte del acercamiento e interrelación del autor con 

las personas que están inmersas en este trabajo en el entorno de Loja, 

seleccionando personas, acciones o partes de la ciudad que sean de gran 

interés, mediante fotografías y dibujos rápidos, para lo cual se seguirá una 

guía de observación. 

 

Después de lo tratado anteriormente se procederá a la experimentación con 

técnicas que se han atravesado durante el proceso académico, lineales, 

con acrílico, con óleo, etc., en la que se espera representar lo esencial de 

este conglomerado social, tomando en cuenta dibujo natural y figura en 

movimiento, después de realizar este paso se seleccionan los trabajos que 

serán realizados ya como obra artística. 

 

Seguidamente se revisarán obras pictóricas de figura humana ilustradas en 

libros, revistas y páginas de internet, realizadas no solamente en desnudo 

artísticos, sino también en composiciones, abstracciones o síntesis 

artísticas, principalmente de gente inmersa en compra y venta de productos; 
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de ello se ha tomado referentes tales como FRANCISCO PRIETO 

SANTOS, ERNEST DESCALS y LUIS ALVAREZ DE LUGO, los cuales en 

esencia contienen el conglomerado social y su importancia, además se 

revisará información sobre pintores de la localidad si han realizado trabajos 

sobre el tema. 

 

De esta manera luego de haber realizado el trabajo teórico y práctico se 

podrá saber de manera cierta lo que encierra la figura humana, movimiento 

y dibujo natural, se revisará si lo consultado teóricamente se llegó a cumplir 

en su cabalidad, y con esto se podrá realizar conclusiones. 
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h. PRESUPUESTO Y FINANCIAMIENTO 
 

 

El presupuesto de este proyecto es propio en su mayoría. 

 

 

    COSTO 

      

 EQUIPO     

      

LAPTOP  1200.00 

      

CABALLETE  35.00 

      

CAMARA FOTOGRÁFICA  500.00 

     

 

TOTAL 

  

1735.00 425 

 

    

      

  MATERIALES 

  

PAPEL  5.00 

   

CARTULINA  5.00 

   

LIENZO  15.00 
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BASTIDORES  60.00 

   

OLEOS  80.00 

      

ACRILICOS  30.00 

      

PINCELES  30.00 

     

      

 TOTAL   225.00  

      

  MOVILIZACIÓN 

  

TRANSP.URBANO  50.00 

   

EXTRAS  150.00 

   

 

TOTAL 

  

200.00 

 

    

      

   

 

SUMA DE TOTALES 

  

2160.00 
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ANEXO  (Catálogo de obras) 

 

                  

 

 

Fig. 30 “Los Monos”. Lizeth Calderón. Pintura. 145 x 135. Mixta: Acrílico y óleo 

sobre lino.  

Fig. 29 “El Mayorista”. Lizeth Calderón. 2015. Pintura. 38 

x 43 cm. Acrílico sobre lino. 
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Fig. 31 “Deambulando”. Lizeth Calderón.  2015. Pintura. 

Acrílico sobre lino.  

Fig. 32 “Desolación”. Lizeth Calderón. 2015. Pintura. 120 x 80 cm. Mixta: 
acrílico y óleo sobre lino.   
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Fig. 33 “Popular”. Lizeth Calderón.2015. 
Pintura. 130 x 180 cm. Mixta: Acrílico y óleo 

sobre lino.  

fig.34 “Desgranando”. Lizeth Calderón. Pintura. 

120x90 cm. Acrílico. 
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fig. 35 “Desahogos”. Lizeth Calderón. Pintura. 120x110 cm. Acrílico. 
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ANEXO  (Invitación y catálogo de exposición ) 

INVITACIÓN A EXPOSICIÓN DE GRADO 

 

 

 

CATÁLOGO A EXPOSICIÓN DE GRADO. 
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Anexo 3 (Fichas de análisis) 

GUÍA DE OBSERVACIÓN DE CAMPO 

UNIVERSIDAD NACIONAL DE LOJA 

CARRERA ARTES PLASTICAS 

PROYECTO DE TESIS: ESTUDIO E INTERPRETACIÓN PICTÓRICA SOBRE 
LOS VENDEDORES DE FRUTAS EN EL ENTORNO DE LOJA. 

INVESTIGADOR: Lizeth Calderón  

Lugar:  La tebaida FECHA: Octubre de 2015 

Para la realización de este proyecto es necesario observar los siguientes 

parámetros: 

Tipo de vendedor: VARIOS  Acción: Caminar  

Medio en el que se encuentra: Mercado  

Colores: A lápiz  

 

 

Señoras caminando a la luz de la madrugada, no venían juntas.  
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GUÍA DE OBSERVACIÓN DE CAMPO 

UNIVERSIDAD NACIONAL DE LOJA 

CARRERA ARTES PLASTICAS 

PROYECTO DE TESIS: ESTUDIO E INTERPRETACIÓN PICTÓRICA SOBRE 
LOS VENDEDORES DE FRUTAS EN EL ENTORNO DE LOJA. 

INVESTIGADOR: Lizeth Calderón  

Lugar: Las Pitas FECHA: Octubre de 2015 

Para la realización de este proyecto es necesario observar los siguientes 

parámetros: 

Tipo de vendedor: VARIOS  Acción: Caminar  

Medio en el que se encuentra: Mercado de Las Pitas 

Colores: A lápiz  

 

Personas en movimiento en una tarde de martes, cada cual en su mundo.  
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GUÍA DE OBSERVACIÓN 

UNIVERSIDAD NACIONAL DE LOJA 

CARRERA ARTES PLASTICAS 

PROYECTO DE TESIS: ESTUDIO  E INTERPRETACIÓN PICTÓRICA SOBRE LOS 

VENDEDORES POPULARESEN EL ENTORNO DE LOJA. 

INVESTIGADOR: 

Lugar: Loja      FECHA:20 de junio de 2015 

Para la realización de este proyecto es necesario observar los siguientes 
parámetros: 

Objeto de observación: General  

Autor: Joaquín Sorolla 

 Obra: Preparación de pasas  

 

 

 

Humo de uvas 

cociéndose  
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Descripción: Esta obra fue realizada alrededor del año 1900, ya que le impresionó 

mucho el movimiento de las figuras cuando estas realizaban la labor en Alicante. 

Para esto propone en esta obra, un fondo de cal  que  debido a la luz  resalta. 

Representa hombres y mujeres junto con el humo que se propaga al cocer las 

uvas además de la formas en cómo la transportan. 

 

Análisis:   

 

 Si  No Observaciones  

El punto X   

La línea X  Línea gestual 

Superficie X  Plana  

Mancha  X  La mancha que utiliza es realista 

Textura  X  En las personas del fondo  izquierda  

Proporción  X  Las figuras está proporcionada con 

relación al todo 

Colores X  Colores pasteles contrastados con 

oscuros  

Perspectiva  X   

Luminosidad  X  Debido a la pared de cal que resalta 
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por el sol 

Técnica  X  Óleo sobre lienzo 

Escenas  X  Cociendo uvas 

Formas  X  Tanto curvas como rectas, por la 

presencia de la figura humana y las 

uvas 

Armonía  X  Tanto en formas cómo en colores 

Contraste  X  Colores pasteles y oscuros 

Ritmo  X   

Obra de forma rectangular, es decir se encuentra en posición horizontal. Para esto 

propone en esta obra, un fondo de cal (1) que debido a la luz resalta. Representa 

hombres y mujeres junto con el humo que se propaga al cocer las uvas además 

de la formas en cómo la transportan. Después aparecen un hombre y una mujer 

(2) que están dispuestos de manera inclinada hacia la izquierda, vaciando las uvas 

cocidas en los cañizos. En la parte izquierda central están de igual manera un 

hombre y una mujer que simulan escoger las uvas (3) y se encuentran 

compositivamente con una línea inclinada hacia la izquierda. El número 4 

corresponde a un señor que se encuentra agachado completamente en la parte 

inferior izquierda, derramando las uvas para que estas se sequen.  En el pedazo 

delantero (5) se encuentran dos señores transportando las uvas en una especie 

de tablas hechas con caña. 

Es una obra de género que representa una escena del que hacer de los habitantes 

de Alicante como lo es el disecar la uva para realizar las pasas, los colores que 
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utiliza son de tonalidades claras tales como el gris, celeste y rosa claro, mismos 

que son contrastados con amarillos, verdes y celestes, esto proporciona armonía 

con los colores oscuros como el negro, el verde oscuro y café. La ubicación de los 

personajes muestra el trabajo en conjunto y claramente denotan que forman una 

“U” invertida. La iluminación es producida por el sol, de izquierda a derecha 

notándose principalmente en la vestimenta de los personajes ubicados al 

occidente del cuadro. 
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GUÍA DE OBSERVACIÓN 

UNIVERSIDAD NACIONAL DE LOJA 

CARRERA ARTES PLASTICAS 

PROYECTO DE TESIS:   ESTUDIO  E INTERPRETACIÓN PICTÓRICA SOBRE LOS 

VENDEDORES DE FRUTAS EN EL ENTORNO DE LOJA. 

INVESTIGADOR: Lizeth Calderón  

Lugar: Loja      FECHA: 23 de junio de 2015 

Para la realización de este proyecto es necesario observar los siguientes 
parámetros: 

Objeto de observación: General  

Autor: Joaquín Sorolla 

 Obra: las tres velas 
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Descripción: Sorolla pintó esta obra en el verano de 1903 en la playa de la 

Malvarrosa de Valencia, época más fecunda de su producción. Trata de una vida 

preocupada de las esposas de los pescadores. Se la expuso en Berlín 1904 y en 

ese mismo año se la vendió. Esta obra en 2008 fue subastada en New York por 

4,5 millones de dólares.  

 

Análisis:   

 

 Si  No Observaciones  

El punto X   

La línea X  Línea gestual 

Superficie X  Plana  

Mancha  X  La mancha que utiliza es suelta 

Textura   X  

Proporción  X  Las figuras está proporcionada con 

relación al todo 

Colores X  Colores pasteles contrastados con 

oscuros y blancos 

Perspectiva  X   

Luminosidad  X  Debido a que se encuentran 

iluminados  por el sol de la playa 
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Técnica  X  Óleo sobre lienzo 

Escenas  X  Caminando al encuentro con sus 

esposas  

Formas  X  Tanto curvas como rectas, por la 

presencia de la figura humana y las 

olas del mar 

Armonía  X  Tanto en formas cómo en colores 

Contraste  X  Colores pasteles y oscuros 

Ritmo  X   

 

 

Sorolla pintó esta obra en el verano de 1903 en la playa de la Malvarrosa de 

Valencia, época más fecunda de su producción. Trata de una vida preocupada de 

las esposas de los pescadores. Se la expuso en Berlín 1904 y en ese mismo año 

se la vendió. Esta obra en 2008 fue subastada en New York por 4,5 millones de 

dólares.  

Representa una escena cotidiana en la que tres mujeres en la orilla de la playa 

yendo al encuentro de sus esposos, los colores que utiliza son grises, azules y 

verdes contrastados con blancos y negros. La composición es de forma de un 

siete invertido tomando en cuenta la vela de la parte derecha hasta la señora de 

vestida de negro.  
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GUÍA DE OBSERVACIÓN 

UNIVERSIDAD NACIONAL DE LOJA 

CARRERA ARTES PLASTICAS 

PROYECTO DE TESIS: ESTUDIO  E INTERPRETACIÓN PICTÓRICA SOBRE LOS 

VENDEDORES DE FRUTAS EN EL ENTORNO DE LOJA. 

INVESTIGADOR: Lizeth Calderón  

Lugar: Loja      FECHA: 23 de junio de 2015 

Para la realización de este proyecto es necesario observar los siguientes 
parámetros: 

Objeto de observación: General  

Autor: Arturo Ricci  

 Obra: La fiesta de la boda 
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Descripción: Esta obra no se conoce exactamente la fecha de creación, pero si 

se sabe que Arturo Ricci se inclinaba mucho por la pintura de género , 

acentuándose más en la vida de las personas adineradas. 

 

Análisis:   

 

 Si  No Observaciones  

El punto X   

La línea X  Línea realista 

Superficie X  Plana  

Mancha  X  Pequeña  

Textura   x  

Proporción  X  Las figuras están proporcionada con 

relación al todo 

Colores X  Rosas, rojos, ocres, grises,  blancos 

y negros 

Perspectiva  X  Si, marcada por la habitación en la 

que se encuentran. 

Luminosidad  X  De izquierda a derecha 

Técnica  X  Óleo sobre lienzo 

Escenas  X   

Formas  x  Tanto curvas como rectas, por la 
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presencia de la figura humana, los 

arcos y los animales 

Armonía  X  Tanto en formas cómo en colores 

Contraste  X  Colores pasteles y oscuros 

Ritmo  X   

 

Esta obra mide 90.8 cm x 136 cm, en posición horizontal. En esta obra se muestra 

en primer plano a los animales que rondan en la fiesta (1), seguidamente 

observamos a tres personas en la parte casi central del cuadro, parecen estar 

platicando (2); detrás de ellos hay tres individuos más que realizan la misma 

acción pero de diferente pose (3); continuando hacia la derecha se encuentran un 

grupo entre ellos los novios (4); en la esquina derecha un grupo de personas que 

parecen estar muy atentos a la fiesta (5); en la esquina de la izquierda están los 

músicos que animan la fiesta (6);  al  fondo y cómo último plano habitan otras 

personas que observan a lo lejos (7). 

Esta obra no se conoce exactamente la fecha de creación, pero si se sabe que 

Arturo Ricci se inclinaba mucho por la pintura de género, acentuándose más en la 

vida de las personas adineradas. Sin embargo, por el escenario y por los ropajes 

además de situarse en el siglo XIX, se denota que son de familia de clase media.  
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