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a.TITULO

“ESTUDIO DE LA FIGURA HUMANA DE JOAQUIN SOROLLA
COMO REFERENTE PARA LA ELABORACION DE UNA
INTERPRETACION PICTORICA”



b. RESUMEN

En la ciudad de Loja, el arte pictérico es apreciado y acogido, sin embargo
existen situaciones donde aun es incomprendida la belleza del desnudo del
cuerpo humano. Es por este motivo que la presente investigacion de caracter
tedrico-practico con el tema “ESTUDIO DE LA FIGURA HUMANA DE JOAQUIN
SOROLLA COMO REFERENTE PARA LA ELABORACION DE UNA
INTERPRETACION PICTORICA”, se enfoca en interpretar la belleza del denudo,
partiendo del estudio de la tendencia impresionista y basandose en la recoleccion
de datos acerca de las obras pictoricas del artista espafiol, para elaborar una
muestra pictorica sobre el desnudo femenino que parte de la observaciéon
fotografica para reflejar el esplendor de los cuerpos de las mujeres que posaron,
tomando en cuenta caracteristicas fuera del estereotipo de medidas perfectas que
actualmente se profesa, resultado plasmado en los seis cuadros del autor que

participaran de la exposicion abierta al publico en la ciudad de Loja.



SUMMARY

In the city of Loja, pictorial art is appreciated and welcomed , however there are
situations where it is still not understood the beauty of the naked human body . It
is for this reason that the present investigation of theoretical and practical with the
theme " STUDY OF THE HUMAN FIGURE Joaquin Sorolla AS A REFERENCE
FOR THE DEVELOPMENT OF AN INTERPRETATION pictorial " focuses on
interpreting the beauty of the denuded , from the study of the impressionist trend
and based on data collection about paintings of the Spanish artist, to develop a
pictorial exhibition on the female nude that part of the photographic observation to
reflect the splendor of the bodies of women who posed , taking into account
characteristics outside the stereotype of perfect measures currently it professes
result reflected in the six pictures the author to participate in public exhibition in the

city of Loja.



c.INTRODUCCION

La presente investigacién se enmarca con el tema “ESTUDIO DE LA FIGURA
HUMANA DE JOAQUIN SOROLLA COMO REFERENTE PARA LA
ELABORACION DE UNA INTERPRETACION PICTORICA” que tiene como
objetivo analizar los aspectos historicos, técnico y estético de la etapa
impresionista, y de la obra del artista referente.

Este proceso investigativo remonta elementos histéricos fundamentales de
las diferentes etapas que atravesoO la pintura del desnudo, iniciando en los
registros de la prehistoria. De estos primeros vestigios pictoricos, el concepto y su
manera de dibujar el cuerpo humano, evolucionaron y con el pasar del tiempo
grandes representantes de la pintura dejaron importantes aportaciones de
diversos estilos y técnicas. Asi nace el “impresionismo”, tendencia plastica de
finales del siglo XIX y principios del siglo XX, caracterizada por el rechazo al
tradicional trabajo de taller (dentro de un estudio pictérico), priorizando la
incidencia de los efectos que generan la luz natural en los objetos. En esta etapa
se usO una rapida captacion visual de los momentos cotidianos, que se vuelven
fugaces y dificiles de contener inmoviles, asi nos muestra Joaquin Sorolla, artista
Espafiol considerado uno de los mejores costumbristas de su época, deleita con
sus magnificas obras de caracter luminico, las que al pasar de los afios y gracias
a su maestria, se las denominaria como obras “luminicas”. De forma que, y
considerando su relevancia, el autor de esta investigacion enfoca su atencion a
caracteristicas puntuales de su trabajo para lograr la 6ptima interpretacion en su
produccién artistica, principalmente en su estética, técnica y referencias

histéricas.

Actualmente en la valorizacién de la sociedad lojana, los conceptos acerca de

la interpretacién del ser humano en la pintura no son de amplio andlisis y son



tergiversados por la falta de conocimientos en la practica de estas materias
artisticas. Por esta razon se ha despertado el interés de trabajar bajo esta
tematica, motivando al espectador a sumergirse en el deleite de las obras. Para
mayor entendimiento el tema central se presenta en tres partes: iniciando su
desarrollo en el desglose de la informacion histérica referente a la figura humana,
la segunda parte se enmarca en profundizar la tematica de la figura humana y
técnica impresionista, finalmente se enfrasca en la elaboracion y sustentacion
técnicay estética del proceso pictérico de cada una de las obras relacionadas con

todo lo investigado.

El autor parte de un estudio bibliografico que sirvié para explorar y descubrir
las diferencias entre sensual, erético y pornogréafico, partiendo de una base
fotografica la cual se usa para la composicion final de las obras. En el desarrollo
de este trabajo se recolecta experiencias que evolucionan en la condensacion de
las obras finales, para finalmente demostrar que la integracién del desnudo
artistico debe introducirse en la sociedad a medidas progresivas para asi crear
aceptacion y cercania del espectador a esta tematica. El objetivo final del autor es
despojarse del “Tabu” ante un desnudo femenino, demostrar que no es necesario
abordar el erotismo obsceno o vulgar para ser llamativo, y que sin mostrar lo mas

intimo de los cuerpos de las modelos, el desnudo es una tematica atractiva.



d.REVISION DE LITERATURA
Capitulo I.
1. Contexto historico.

1.1 La figura humana en el arte pictorico.

La representacién del cuerpo humano en el arte, se fue convirtiendo en un
recurso importante y frecuente por parte de los artistas, bautizandolo bajo el
término de “figura humana”, que describia y exaltaba sensaciones de forma
simbdlica, asi como sentimientos por medio de la expresion corporal y facial,
elemento donde el cuerpo no es mas que el punto de partida para que exista una

condensacion de estética y belleza de algunas grandes obras.

La evolucién de este género en la plastica parte desde los primeros indicios
del pensamiento en que el hombre deseaba manifestar ideas y sentimientos Las
pinturas rupestres, nos dejan vestigio de cOmo representaban la vida del ser
humano, usando limitadas herramientas, como la sangre de animales o jugo de
frutos como pigmentos pictoricos sobre los muros de las cavernas. Estas muestras
de arte poseen carga narrativa volviendo a la figura humana un ente raro y singular
a la vez, puesto que algunas representaciones femeninas, son las vulvas que
aparecen grabadas en las rocas, clara muestra de un gran culto por la fertilidad

de las matronas de estas tribus.

La manera de interpretar al ser humano se afianzé con pensamientos
estéticos y filosoficos, que surgieron en la antigua Grecia, como la ley de
proporcion establecida por Policleto (escultor griego), dandole valor de belleza y
perfeccion, pasando de ser un habito cultural a una corriente de pensamiento
formal, concibiendo el primer paso para nuevas formar de plasmar la temética de
la figura humana, atravesando procesos de simples formas rigidas, duras y frias,

a creaciones de caracter aun mas “realista”



“El dibujo es un plano general y abstracto. Al hablar de dibujo se entiende una
representacion grafica del mundo visual’. (Gipser, 1995, P.30). La pintura
partiendo del dibujo y de la copia de la realidad, puede lograr diferencias que cada
artista trabaja de forma individual, e incluso algunos de ellos son ahora
precursores de nuevas técnicas y formas de manifestarse en la pintura. Asi hemos
visto como a partir de un buen dibujo se logra una pintura “realista”, o el artista

elije distorsionar las figuras como se conoce en el “cubismo”.

1.2. Aspectos histoéricos.

En la edad de la prehistoria (hombres de las cavernas) las primeras
manifestaciones de arte, se usaron como una forma de expresar la vida cotidiana
y el desarrollo del hombre en su entorno. Era una época en que las condiciones
duras de los cambios climaticos los obligaban a ser cazadores y muy buenos
recolectores de comida para su sobrevivencia. Sobre esto Ifiiguez comenta en su
obra que “el gran arte de la edad paleolitica es la pintura (..) cuya vida gira en
torno de los animales” (..) y no se limita a grabar figuras de bisontes, renos y otros,
también pinta sobre figuras humanas en las cuevas, abrigos pequefios trozos de
hueso y piedras sueltas donde son grabados o pintados.(1962). En esta etapa su
representacion rupestre que exagera los senos, vientre y cadera de sus matronas
como simbolo de la fertilidad. Resaltan las “venus paleoliticas” donde el cuerpo
de la mujer desnuda se plasma en figurillas elaboradas en piedra, marfil o hueso,
gue a su vez poseian una connotacion religiosa (Prieto — Rodriguez, 2010),

elementos que seran tomadas para culturas siguientes.
e Arte egipcio

El arte egipcio recurre para deleite de los Faraones la pintura, enfatizando las
creencias religiosas en las cuales se asentaba esta cultura. En especial “la pintura
se encuentra en el periodo menfita plenamente subordinada al relieve”. (Ifiguez,
1962, p.49), donde las mujeres son representadas como musicas, bailarinas y
sacerdotisas. Su presencia es el pretexto para los artistas y artesanos exploren
un poco mas el cuerpo y sus proporciones, asi poco a poco se fueron asentando

7



el canon egipcio, aqui se tomaba a la mano y el brazo como modulo de las demés
medidas del cuerpo. El tamafio de las figuras corresponden a cada rango que se
daba a los personajes, el faradn siempre era representado de mayor tamafio y los
esclavos y artesanos eran de menos proporcion. Otra de las caracteristicas es la
forma de imprimir aspectos de la realidad, puesto que la piel tenia pigmentos de
color blanquecino, o muchas veces amarilla cuando se trataba de mujeres, y a los

hombres se los pintaba con colores: ocre o tierra rojizos.

“El papel del artista se limitaba a un largo aprendizaje, donde los elementos
religiosos se identificaban con los artisticos, sometido a las reglas establecidas;
por ello el arte egipcio produce siempre una misma impresién, como si una ley
inflexible lo determinara eternamente”. (Castellary, 1997, p. 53.). Un gran ejemplo
de esto son los muros dentro de las tumbas de los faraones y templos, que estan
decoradas de forma tal que dan testimonio de lo que sucedia en la vida de sus
gobernantes en cada periodo. Esta manifestacion artistica dispuso el preAmbulo
de como se plasmaria la figura humana logrando la belleza segun la proporcion

del cuerpo, referente a la siguientes etapa artisticas.

e Grecia.

En el primer periodo de la cultura Griega denominada “arcaico”, que
comprende la segunda mitad del siglo VII a.C. hasta aproximadamente el siglo VI
a.C, se empieza a instituir estilos arquitecténicos, en que los pilares se emplea
esculturas usando caracteristicas del cuerpo femenino, como sus rostros y sus
torsos, estos formaron parte de la decoracion de los templos complementando en
los interiores gran produccion de obras al fresco en las que se destacaba el
modelo masculino, principalmente jovenes atletas. “La tematica de la pintura
ceramica (..), destaca las leyendas mitologicas y las escenas cotidianas”
(Colorado, 1997, p. 68); estas interpretaciones eran naturalistas y trabajadas no
s6lo formalmente (una encomienda que hacia que el artista pintara tan sélo

siluetas), sino también en la manera de expresar el movimiento y transmitir



emociones al espectador, asociando todo esto a los mitos, tradiciones y a hechos

de la vida incluyendo en las pinturas representaciones de dioses y seres humanos.

A comienzos del siglo V, Grecia ya constituia uno de los mas grandes
imperios, alcanzado la etapa “Clasica”: “habra una evolucion importante de las
formas y un cambio en el concepto de lo bello. Nacera el mito de Afrodita bajo el
atributo de diosa de la belleza, del placer y del amor” (Prieto — Rodriguez, 2010,
p70). Esto forjo mayor interés por la figura femenina generando principios teéricos
del arte escritos por fildsofos como Sécrates y Platon. Otro fundamento fue
acercar la naturaleza al hombre como un medio directo de inspiracion; con esto
se logré romper con formas rigidas del arte y asi dar paso a un estilo mas humano
al alcance del artista, la perfeccién en la representacion de la figura humana
alcanzo un gran nivel de naturalidad y realismo que solo en periodos posteriores

del arte se volvié a retomatr.

e Roma

La pintura romana tuvo una evolucion influenciado del arte griego con una
gran carga literaria y una simbologia muy ligada a las creencias religiosas. Las
primeras obras de la cultura romana fueron esculturas sobre emperadores, que
se les otorgaba un acabado de divinidad muy parecida a los dioses desnudos
griegos, diferenciado por mostrar interés en copiar los detalles que van desde la
ropa de los personajes hasta los rasgos fisicos del rostro alcanzado mejor
naturalidad que a diferencia del arte griego buscaban la perfeccion en los rasgos
de la complexién del cuerpo. Un buen ejemplo de la obra romana es “El panadero

y Su esposa’” realizada en Pompeya. (fig. 1)



Fig.1 An6nimo (20 — 30 d.C). “El panadero y esposa”. [Fresco].Museo
Arqueoldgico Nacional de Napoles.Extraido de.Historia del arte, arias,
et al.

Este arte se usaba como parte de la decoracion para los templos, palacios y
casas, concibiendo desde la arquitectura los espacios para la pintura mural que
se elaborada al fresco; donde la figura humana como elemento principal es
plasmada a tamafio natural que resalta en escenas de la mitologia como
leyendas heroicas o batallas épicas, pretendiendo representar al hombre como un
ser honesto e inteligente. El desnudo es un tema que abunda estas escenas
realzado el apego al erotismo, que se muestra de forma natural y sin tapujos ni

prejuicios.

La mujer sigue siendo un simbolo de belleza, delicadeza, bondad, amor y
fertilidad, bajo estos pensamientos nace la homoénima de afrodita, surge la Venus
de caracteristicas fisicas mas ligadas a las humana

e EDAD MEDIA

En Europa a mediados del Xl y aproximadamente hasta principios del siglo
XVI se establecen limites en las diferentes funciones laborares, es asi que los
arquitectos sin velar por los aspectos de ornato de sus edificaciones se concentran
solo en desarrollar sus propuestas estructurales dejando que “los reducidos

espacios de muros conservados en los templos goticos hacen innecesaria la gran
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pintura mural, cuyo papel pasa a desempenfar la vidriera”. (Ifiguez, 1962, p. 402),
dando paso que el artista solo se limita a realizar una pintura de orden decorativo
en las iglesias. La burguesia exige obras con mayor riqueza plasticas extiendo los
elementos decorativos en cada trabajo exaltando la luz, el color, logrando
expresividad y naturalismo en los personajes dejando de lado el simbolismo y lo
mistico del arte antecesor, tomando como tema principal la religion catdlica,
resaltando la divinidad, rechazando el manejo de la perspectiva y los elementos

de la naturaleza por ser considerada como imperfecta.

El elemento principal de la obra son los hombres y mujeres con un singular
tratamiento en los rostros, mas delicados, en especial las mujeres, otorgandoles
gracia a pesar de ser formas estilizadas y esbeltas. “Desde el punto de vista
pictorico, es todavia estilo en el que el dibujo desempefia un papel de primer orden
y el modelado es aun muy somero”. (lfiiguez, 1962, p.420.), creando un resultado
en el que importa el contenido del mensaje antes que la imagen. La
geometrizacion triangular se usa como elemento de composicion otorgandole la
importancia al personaje principal que siempre se ubica en la parte central

superior de cada obra.

El empleo del desnudo en las obras tuvo connotaciones religiosas en las que
se lo vinculaba a escenas alegéricas al pecado, al apocalipsis o juicio final
representado el despojamiento de todo lo terrenal dando paso al simbolismo de
muerte lo que generaba que los espectadores se alejen del mal o de sus posibles

errores siguiendo este pensamiento hasta siglos posteriores.
e Renacimiento.

En el siglo XIV comenzaron a realizarse desnudos desvinculados
ligeramente del ambito religioso, y de la estilizacion del cuerpo del periodo
anterior; evidentemente estos cambios influyeron en el pensamiento del gentio
comun creando una separacion del estilo pictérico que acababa de superarse. Las
ideas del arte clasico sobre el desnudo, son retomadas de esculturas griegas y

11



romanas, e inspiradas en ideas estéticas y filoséficas que enmarcan algunos
conceptos de los ideales de belleza de la antigiedad sobre el cuerpo humano,
ligandola mucho con la divinidad como “El humanismo racional”, en que el hombre
es considerado como el centro innegable de todo lo creado; naciendo la nueva

corriente artistica que se la denomina “El Renacimiento”.

Esta tendencia despierta interés por el manejo de tres dimensiones,
considerando al paisaje como un elemento integral que maneja la perspectiva de
la obra logrando los efectos de profundidad y espacio. La figura humana no deja
de ser protagonista en esta corriente plastica que se encuentra vinculada a temas
religiosos, mitologia que enmarcan la belleza del cuerpo como un ser perfecto
ante el resto del mundo. Maestros de la pintura como Rafael, Miguel Angel o
Leonardo Da Vinci retoman el desnudo femenino sefialando caracteristicas de
armonia, posando de una manera natural mostrando serenidad en sus rostros, y
basicamente son cuerpos perfectamente estudiados en el sentido anatémico, y
acerca del ideal de belleza es clara y concisa debido a como se manifiesta el
manejo de la proporcion del cuerpo, gestualidad no solo del rostro sino también el
movimiento de todo su cuerpo, incluso el estudio exhaustivo de los detalles del

ropaje.

e Barroco

En Italia el arte pictérico paso del manierismo al barroco con una total
revolucion del tratamiento de los tonos de luz, plasmando en las pinturas escenas
cotidianas las que consideran como obras de caracteristicas costumbristas,
donde los personajes muestran movimiento mas dinamico como si la manera
deposar de los interpretes fueran acciones actuadas. Una de las cosas
importantes de este arte es que todo este periodo se dedicé al ser humano
copiando con mucho cuidado cada detalle, incluso en los tipos de ropaje, dejando

asi de lado a dioses mitolégicos, empezando a mostrar mas los sentimientos y
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sensaciones del hombre, captadas en escenas de mucho el dramatismo que
dentro de la obra da una sensacion de tenebrismo como lo podriamos observar
en las en el trabajo de Caravaggio; a veces un poco exagerados pero siempre fiel

a la realidad.

e El Rococé

El arte rococo es el productor de notables cambios en varias escuelas de arte.
Al desarrollarse esta tendencia pictorica en Francia con las intenciones burgueses
de ser decorativa, esta se inclina hacia los colores luminosos, suaves y claros;
aqui nuevamente predominan las formas y detalles, apegadas al interés de la
belleza de los cuerpos desnudos, en especial cuando son de temas relacionados
con el cortejo amoroso, o simples escenas elegantes concibiendo un estilo mas
exotico, mas sensual, algo mas refinado, se podria decir que este arte se lo trataba
como mundano pues en las pinturas se reflejaba mucho las relaciones humanas.
La forma femenina poseia caracteristicas de mucha delicadeza, ya que se pintaba
solo jovenes damiselas, y para lograr esto solian ser interpretaciones idealizadas
y graciosas. Logrando desplazar el valor de lo heroico y se concentra en la
sociedad cortesana y sus corrientes sociales y culturales como los juegos, las

fiestas, sin dejar de la mano la belleza y en ocasiones el erotismo.

e El neoclasicismo.

“Los tedricos del arte de este periodo defendieron las nuevas tendencias
neoclasicas afirmando que la belleza ideal no existe en la naturaleza, sino que
corresponde al hombre crearla con la fuerza de su espiritu artistico”. (Moreal,
1995, p. 1706).

Pues bien en esta etapa las figuras que se empleaban dentro de la pintura

eran de caracteristicas diversas, las cuales quebraron con la tradicion frivola del
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rococéd. Cada artista al interpretar los cuerpos desnudos cuidaba cada detalle
omitiendo cualquier imperfeccién en la anatomia humana, para llegar a este
objetivo se desarrollaria musculatura perfecta y mucha serenidad en los rostros,
todo esto apoyado en el canon de proporcion, inspirado por las esculturas clasicas
de la antigua Grecia.

El artista neoclasico ya no mostraba gran expresividad en los rostros de los
modelos, sin importar lo grande que sea el sentimiento este no dominaba la
pintura, casi no se mostraba, en su lugar se utilizaba el movimiento de los cuerpos
0 como en muchos casos el movimiento de los brazos en poses casi teatrales, de

esta manera no se rompia con la belleza que se buscaba mostrar.

La vision que existia en el rococé normalmente se basaba en fantasias
erdticas y algunas diosas desnudas, mientras que en este periodo neoclasico se
pondria en primer lugar cosas como la virtud, la moralidad incluso se mostraria el

heroismo y todo esto sin renunciar al desnudo.

¢ Romanticismo

El arte que emerge en este siglo se opone al idealismo de lo clasico y segun
comenta Moreal (1995) “los romanticos conciben el objeto artistico como la
expresion inmediata del sentimiento, como la autorrealizacion espontanea de la
individualidad del artista. (1995, p. 1708).

La pintura que se manifiesta en esta etapa de la historia da un giro en contra
de las tradiciones anteriores, aunque al principio se lo relacionaba con la divinidad
del hombre frente a la inmensidad de la naturaleza como creacion de Dios, poco

a poco la figura humana se la interpreta con mas sentimiento, dejando la serenidad
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de las caras que en el neoclasicismo se manejaba, para pasar a ser mas

expresiva, cuidando los detalles desde sus gestos hasta sus posturas.

Cada pintor romantico empieza a reflejar temas apartados de la religiéon y se
vuelve hacia la politica y esas son las escenas que se plasman en los lienzos, y
el hombre se convierte en el elemento principal para narrar la historia que el artista

desea manifestar.

Impresionismo. (Siglo XIX y XX)

El impresionismo surge como una técnica de espontaneidad que se enfrenta
a toda regla académica buscando los momentos cotidianos de cada personaje
actor de la obra, que se vuelven situaciones efimeras. Este estilo pictorico se
caracterizo por dejar la pintura de taller y buscan pintar al aire libre, sin embargo
la figura humana también fue parte de este estilo y asi como todos los
impresionistas buscaban estudiar la luz en la naturaleza también se buscé como
se manifestaba el choque de luz en los cuerpos, a pesar de que no era una pintura
realista esta no importaba mucho pues la calidad y la estética de la obra se basaba
en fuertes pinceladas y cargadas de mucho pigmento, que hacian que el modelo

se vea como solo una aproximacion de la realidad.

Terminan de pintar el cuadro en el lugar mismo y lo mas rapidamente posible,
ya que la naturaleza es cambiante y se trata de hacer prevalecer la receptividad
de lo inmediato. Son los aspectos mas fugaces, mas efimeros los que atraen al
pintor, las nubes, el humo, todo lo que es elemento fluido y reflejo. (Castellary,
1997, p.285)

Los denominados artistas impresionistas, tomando en cuenta estas

influencias, las adoptaron y aplicaron en su trabajos de pintura haciendo obras
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espontaneas de forma un poco intuitiva. Representantes como Edgar Degas ya
no manifiestan sentimientos, lo que se busca es el movimiento sincero de los
modelos, tal como nos muestra en su obra las “bailarinas de ballet”, la gracia
como sus cuerpos estan en medio de los ejercicios es lo que se antepone a los
sentimientos. Otra es la titulada obra “el barrefio”, su tema obsesivo lo lleva a
manifestar como a pesar de que emplea la linea, logra un resultado de gran
calidad artistica haciendo que la luz del dia resbale sobre el cuerpo desnudo de

aquella mujer que se encuentra realizando el movimiento de hincarse.

.....

e L >

Fig.2. Degas, E.(1886).“El Barrefio”. [Pastel].Museo Hill-Stead
Estados Unidos. Extraido de.
http://perso.wanadoo.es/barroco2/26_PINT_XIX/Pint XIX.html

1.3. Aspectos plasticos.

Cada época del arte pictérico se fij6 en conceptos claros, de estilos muy
diferentes que se relacionaban con la humanidad, su forma de vida y su enfatica
manera de pensar evolucionando en aspectos tan fundamentales que moldearon
conceptos, técnicas y materiales, los cuales hoy en dia son la fuente sustentable
para el correcto estudio y la adecuada elaboracion de una obra pictérica.
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Las diferentes técnicas, tendencias y materiales son claramente un didlogo
con la historia, que mas alla de mostrarnos un estilo de vida, nos comunican como
el hombre indagd en el mundo del pensamiento filosoéfico, y de la plastica para
dejar su huella en la historia. Cada época del gran abanico cronoldgico del arte
fue regido claramente por pensamientos unisonos impuestos por las autoridades
de mayor poder, en algunos casos por la religion, en otros por el pensamiento y
comportamiento social en que los artistas mas representativos obedecieron en
cierta manera las limitaciones de su tiempo, en la medida de que cada uno de
ellos elaboraron sus cuadros u obras pictéricas con los recursos y materiales que

en sus respectivas etapas poseian.

Para la descripcion de los aspectos plasticos se cree conveniente enmarcarlo
en un cuadro esquematico, debido a que algunas estructuras de informacion se
repiten con el contexto historico y de esta manera no redundaremos en el mismo
tema. El cuadro de informacion que a continuacion se presentara, desglosa los
elementos plasticos principales de cada periodo de la pintura que ha surgido a
través del tiempo. Asi como la tematica en la cual se basé y se consolidé la pintura
en cada tendencia; los diferentes soportes también seran enunciados al igual que
la técnica empleada por los artistas en cada periodo, y el material que utilizaron

para alcanzar el cometido que se propuso cada pintor.
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Tendencia

plastica.

Tematica.

Soporte.

Técnica.

Material.

Arte rupestre.

La vida cotidiana,
escenas de caza o
rituales religiosos y

escenas de danza.

Muros de las

cavernas.

Pintura mural

rupestre.

Jugo de frutos.

Sangre de
animales, combinadas
con agua grasa animal

como aglutinante.

Egipcio. Temas religiosos, Muros de los Pintura en madera, Cera de colores.
funerarios, cotidianos y templos, rollos de al fresco o tempera.
escenas de batallas. papiro, sarcofagos. Son planas y sin
degradacion.
Griego. Temas miticos, Vasijas, cantaros, Pintura al temple. Pigmentos

dioses, héroes, vida

cotidiana, bacanales.

ceramica que creaba

mosaicos. Murales.

naturales de plantas.
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Romano. historia, paisajes de Frescos y sobre Pintura al temple, y Cera, grasa
distintos tipos, mitologia, tabla. la técnica encaustica. animal, huevo y el
bodegon, vida cotidiana, (Grabar a fuego). albayalde

animales y el retrato
Gaético. La figura humana en Muros de las Pintura al 6leo. Oro, Pigmentos en

temas religiosos

iglesias, tabla,
miniaturas
(manuscritos), pintura
sobre lienzo y parte de

la vidrieria.

Vidrios de colores

polvo extraidos de

tierras y de insectos.

Renacimiento

La figura humana en
temas de mitoldgica y
catolica, muchas de ellas

de aspecto perfecto.

El uso del lienzo y

muros de las iglesias.

Pintura al 6leo,

utilizando el esfumato.

Se utilizaba la
yema de huevo, y
pigmentos extraidos de
tierra de coloresy
algunos metales, se

asemeja al 6leo
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Barroco. El retrato, temas Tela, madera, y la Pintura al 6leo, con Pigmentos
religiosos, escenas de decoracion interior de | gran manejo del claro | naturales. De tierra de
santos, y paisajes iglesias. oscuro. color. Y oxido de
humanista. metales.
Tenebrismo. Basado
en el costumbrismo.
Rococo. Representan a los Tela, frescos. Oleo, pasteles y Pigmentos
monarca y la clase alta pintura al fresco. naturales.
Neoclasico. Retoma la Tela. Oleo fabricado Pigmento extraido
antigiedad clasicay la artesanalmente de tierras de colores.
vida estilistica burgués, y
la cotidiana.
Romanticismo. Temas politicos, Lienzo. Oleo elaborado en Pigmentos

hechos de la revolucién.
Realismo social.

los talleres de arte

naturales mesclados
con aglutinantes

naturales.
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Impresionismo.

Temas cotidianos,

vida social y mundana.

Lienzo.

Oleo de fabrica

Oleo y aceite.

Cuadro conceptual 1. Israel Pinzén.(2015).“Aspectos plasticos”. Autoria del autor de esta investigacion.
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Capitulo Il.

2. Contexto plastico.-

2.1. El impresionismo en la pintura.

A finales del siglo XIX en Francia la pintura provoc6 un estancamiento dado
por la repeticion de los temas y los recursos utilizados en la técnica resaltando
gue la conviccion de una obra debia estar dentro de un lenguaje formal mostrando
gue éstas debian ser nobles, bellas y pedagodgicas. Es por ello, que la labor del
pintor era accesible para quienes pertenecian a la burguesia; sin embargo, un
conjunto de artistas plasticos de Paris en el que se incluyé Edouard Manet, se
enmarcé en la exclusion de la tradicional manera de pintar, abandonando las
conocidas obras de taller para recurrir a trabajar al aire libre; logrando de esta
manera plasmar con mayor sensatez la naturaleza y aquellos personajes

anénimos y/o de clase social media para que son parte y modelo de sus obras.

Los artistas que se desvincularon de sus talleres de trabajo, emplearon el
0leo como material principal de su obra de una manera poco convencional a lo
gue hasta aquella época se habia visto, pues ellos impregnaban el lienzo con gran
cantidad de pigmento, al punto que este era como un empaste de color, diferente
a la pintura que se venia elaborando, generando que una critica que se emitio
sobre una de las obras de Manet, la cual en su parte pertinente decia, dicha
pintura era como una impresion del sol por lo cual se la denomin6 como
“impresionismo”. Sdnchez (1975) comenta “El impresionismo es el primer intento

de abstraer plasticamente la luz atmosférica” (p.119)
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Los impresionistas tomaron algunas referencias en el descubrimiento de la
fotografia, ya que en ella se podia captar momentos especificos que poseian
“buena luz”, esta caracteristica para los fotdégrafos era primordial, sin embargo
solian rechazar algunas escenas que el artista pictérico no lo hacia, la Unica
similitud era que ambos coincidian en la blisqueda de la iluminacién ideal y
trabajaban en base a las diversas variaciones de los rayos del sol captando sus

efectos en los diferentes cuerpos.

A esto se suma el hecho de que ellos basicamente recreaban lo que veian
sin arreglos, sin previo boceto; pintaban de una manera muy espontanea, sin la
mas minima huella de sentimientos y su busqueda se basaba en manifestar un
lenguaje totalmente novedoso considerando que ellos no se fijaban en la parte
casual, no pintaban lo que creian ver o aquello que podria quedar bien dentro de
la obra; en definitiva, ellos pintaban todo natural con una extensa gama cromatica
considerando que “El ojo humano mdvil e inquieto, condicidn indispensable para
orientarse en la naturaleza, se convierte ahora en el centro de la produccion
pictorica”. (Hullam, 2009, p. 130).

Barroso comenta que “La linea se desdibuja y se sustituye por la pincelada
en coma y el abocetamiento, entrando asi en el sector del arte antiacadémico, no
oficialista. (2005, p. 30). Los detalles pulidos y minuciosos se descartaron dejando
las formas de los objetos lleguen a ser sugeridos por tal razén en esta época, a
quienes pintaban de esta manera se los consideraba como “artistas de 0jo”,

porque sus obras buscaban la parte metafisica.

Por otro lado las teorias del color influyen en la concepcion estética de manera
gue los artistas dejaron de lado el dibujo-contorno y en su lugar jugaron con la
utilizacion de los colores primarios como el cyan (azul), el magenta (rojo) y

amarillo, complementandolos con el naranja, violeta y verde; los cuales, al ser
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pinceladas yuxtapuestas ofrecieron ilusion donde el espectador era quien
recomponia la realidad Todo esto se realizaba basandose en teorias del color que
se generaban en esta época, en la cual se menciona que la ley manifestaba que
“todo color es relativo a los colores que le rodean” y a este se sumaba la ley de
colores complementarios que enriquecian el uso de colores puros bajo contrastes
generalmente de frios y calidos. Las sombras pasaron de estar compuestas por
colores oscuros, a estar compuestas por colores frios que daban sensacion de
profundidad. (Rivas, 2009 p. 4)

Cabe destacar que la manera de emplear o yuxtaponer la pintura sobre el
soporte es de manera pura, sin tener la necesidad de mezclar los tonos en la
paleta antes de usarlos en el lienzo; al hacer esto, solo utilizando colores primarios
se buscaba la complementariedad logrando efectos cromaticos. Por ello, se dice
gue algunos de los artistas impresionistas utilizaban el color directo de los tubos
de o6leo, ya que genera texturas rugosas en las zonas donde se necesitaba

contrastar con otras zonas que eran mas lisas.

“Una mafana a uno de nosotros se le olvido el negro, y ese fue el nacimiento

del impresionismo.”

Pierre-Auguste Renoir

El color negro era considerado filoséficamente como simbolo de elegancia,
poder y de autoridad; razon justa que motivo a los artistas de esta tendencia, a
separarse y dejar de pintar solo gente burgués. “En cuanto a las escenas
costumbristas, estas no son argumento favorito del impresionismo tal como se

entendia en el barroco y en el romanticismo”. (Barroso, 2005, p.37).
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2.2. LA FIGURA HUMANA EN EL IMPRESIONISMO.

Barroso (2005) comenta que “la figura humana, frente a la tradicién realista,
vigente cuando aparece el fendmeno impresionista a mediados de la década de
los 60 del siglo XIX, pasa a tener un tratamiento esquematico si se compara con

el detallismo que le podia caracterizar”, p. 33).

La mayor parte de la sociedad nunca fue representada en cuadros: los
artesanos, campesinos, jornaleros, criados u obreros no podian afrontar el costo
de este tipo de encargos. Su imagen desaparecia con la muerte, y se perdia en el
olvido. (Padberg, 2009 p.98)

La figura humana impresionista fue parte de un tratamiento innovador de la
pintura, sobre todo en el manejo de la linea y en lo que respecta a la armonia de
tonos, dando asi un protagonismo de sensualidad a la modelo; cabe destacar que
el pintor Auguste Renoir es uno de los precursores en afanarse en los tonos de
las modelos y realzar de manera impresionante la sensualidad y belleza; “sus
cuadros no trataban mitos antiguos o biblicos ni escenas histéricas, sino que
representaba a personas modernas en ambientes urbanos, como en un parque,
en un café o en la calle.” (Padberg. 2009. P16-17); siempre tomando en cuenta
como la luz natural se desliza por el cuerpo de una mujer, esto se muestra en su
obra “Torso de mujer al sol” donde los reflejos luminicos van centrandose sobre
sus pechos resaltando de esta manera la belleza de aquella dama, creando asi

todo un deleite de efectos tanto plasticos como tematicos.
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Fig.3. Renoir, A. (1876)."torso de muijer al sol”. [6leo sobre
lienzo].Museodel Louvre, Paris). Extraido de
.http://perso.wanadoo.es/ barroco2/26 PINT_XIX/Pint_XIX.html

La representacion de la mujer en las obras de los artistas impresionistas es
polémica por su connotacién erética, ya que las mismas causan reacciones
negativas al punto que las califican como inmundicia; pues esta no es una diosa
mitolégica ni tampoco es una imagen religiosa, y al mostrar toda su naturalidad y
desnudes, la sociedad burgués no se adaptaba a la idea de que una imagen
femenina sin ropa no obedezca al pensamiento clasicista. Los artistas como
Manet, Degas, Renoir y Sorolla son quienes toman la figura humana como centro
esquematico de sus obras; colocando como un elemento principal. Una de las
obras que retomo el desnudo fue la denominada “Almuerzo en la hierba” de
Manet, llegando a causar gran escandalo por su alto contenido erdtico, ya que se

mostraba a dos mujeres desnudas frente la presencia de dos hombres.
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Fig.4. Manet, E. (1863)."Almuerzo en la hierva.[oleo] Museo d'Orsay,
Paris Extraido de.
http://perso.wanadoo.es/barroco2/26 _PINT_XIX/Pint XIX.html.

Otra de las obras pictdricas que también causé asombro fue “Olimpia” de
Manet; en aquel cuadro se retrato una prostituta completamente desnuda, que se
cree fue inspirada en “La Venus de Urbino” de Ticiano; la gran diferencia es de
gue aquella mujer de Paris no es una creacién mitolégica o religiosa llena de
idealizaciones como lo hacian en las pinturas clasicistas, aquella dama despojada
de su ropaje es la vision real de un ser de carne y hueso, representada en su

esplendor sin modificar su cuerpo.

Fig.5. Manet, E. (1863). "Olimpia” [6leo sobre lienzo] Museo d'Orsay, Paris.
Extraido de. http:/perso.wanadoo.es/barroco2/26_PINT _XIX/Pint_XIX.html
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Del pintor Edgar Degas se decia que “su pintura era centrada en el mundo
urbano en todos sus aspectos y tipos mas caracteristicos” (Alonso, 1999, p. 1086).
Los desnudos femeninos que trabajo son reconocidos por ser escenas cotidianas
en espacios y momentos intimos; como obra “La bafiera”, (fig.6) pintada en 1886
en la que logra captar una escena de la vida privada de modelo, actuando con
total libertad como si no fuese observada, haciendo que el espectador se deleite
con la belleza anatémica que resalta al ser rodeada por la luz sola utilizando en
cada retrato posturas diferentes en las cuales “la belleza no estaba en el personaje

sino en la pintura misma”. (Ricart, 2012, p.23).

Fig.6.Degas, E. (1886). “la bafiera” [pastel]. Museo d'Orsay, Paris. Extraido de.
http://perso.wanadoo.es/barroco2/26_PINT_XIX/Pint_XIX.html

Se puede decir que el pintor actué como un mirén, pues cada mujer que se
retratd desnuda fue grabada en lienzos en momentos efimeros y dnicos,
resaltando la gracia y la delicadeza de un ser de carne y hueso sin apartarse de

la sensualidad, siendo esta tan solo sugerida.
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2.3. Pintura impresionista de Joaquin Sorolla.

La tendencia pictérica impresionista originaria de Francia, llegé a esparcirse
por Europa; asi se puede citar a Espafia que como en otros paises tuvo
grandes representantes de la pintura, surgiendo aqui, uno de los artistas quiza
poco apreciado pero no menos importante, el valenciano Joaquin Sorolla y

Bastida mismo que nacio el 27 de febrero de 1863.

Su obra artistica en sus primeras apariciones tenia tendencia realista, “tras
una etapa como pintor de cuadros histéricos; viajo a Paris y la influencia francesa
le abrié nuevas perspectivas a su pintura”. (Monreal, 1995, p. 1714) incursionando
gracias a su entusiasmo por la pintura en el naturalismo y el impresionismo
“tardio”, (denominado asi por la diferencia de tiempo con su original aparicion).

Parte de su formacion artistica investigé el trabajo pictérico de Velazquez.

Luego de hacer algunas participaciones en varios salones de Europa y de
algunos viajes por Francia e ltalia decidi6 tomar otra direccion. Cuando
regreso a Espafia en 1889 “comenzd a operarse un cambio estilistico en su
obra. Ahora se preocupa mas intensamente del efecto de la luz prefiérelo la
representacion de las vida popular espafiola. Sobre todo en la costa
mediterranea. (Walther. F. 1996. P 558)

Sorolla previamente realizaba apuntes de dibujo y se familiarizaba con los
colores que se producian en el espacio donde se encontraba. Claramente la
maestria de estuvo enmarcada en las principales caracteristicas impresionistas,
como por ejemplo el total gusto por pintar al aire libre captando la veracidad los
colores como lo establecia esta técnica, pretendiendo imitar los efectos que causa
la luz solar en los diferentes cuerpos u objetos que observaba otorgandoles

volumen desplazando el dibujo contorno por finos trazos de pincel. La manera de
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impregnar el pigmento fue con trazos largos empastando el lienzo, “el tratamiento
gue Sorolla hace de la luz y del color se opone totalmente a la estricta concepcion
castellana” (Walther F. 1996 .p 565) y en la etapa final de su obra estas mismas

pinceladas pasaron a ser mas como si fuese acuarela y mucho mas sueltas.

Machado manifestaba: “Sus toques de pincel son alargados, delatando su
extraordinaria facilidad de ejecucion y evitando caer en la técnica de una
pincelada menuda e intrinsecamente aglutinante de efectos crométicos
interconectados. Pero quizas lo mas destacado de su obra es su capacidad

para recrear sombras luminosas.”

Sorolla tenia la capacidad de invadir un lienzo con pinceladas que seguian el
movimiento de los objetos o elementos, pero su verdadera maestria se la puede
disfrutar en el efecto de la luz natural con el que claramente logr6 destacarse
generando algunas confusiones e incertidumbres, dando paso a este estilo
pictorico que se lo denomind "Luminismo”, el cual seria como su segunda rubrica
caracteristica. “En sus pinturas suele dominar un sol meridional, colores luminosos
y un deslumbrante blanco que anima con un brillo especial todas sus

composiciones” (Padberg, 2009, p. 264).

Su pintura inspiraba pasion, cuidado y alegria de la personas que retrataba
en las célidas tardes de verano, todos ellos llenos de gestualidad, de bondad y
llenos de luz vibrante que inunda todo su alrededor constituyendo elementos que
atraen al espectador a admirar la genialidad de la cromatica empleada en la obra.
Volviendo una copia de la vida en la playa, donde “El movimiento de la naturaleza
es “traducida” por el pintor como una superficie dindmica, ya que las pinceladas
simulan fendmenos naturales.” (Padberg, 2009. p.130) como la luz del sol que
brilla sobre el agua y se refleja en los cuerpos mojados de aquellos personajes

volviéndose temas recurrentes para este artista.
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Con esta condensacion en el proceso de elaboracion en su técnica y toda la
experiencia, renace al conjugar momentos de la existencia cotidiana con escenas
de paisajes y sobre todo sucesos de la vida maritima. Este artista solia decir “no
hay nada inmovil en lo que nos rodea, hay que pintar de prisa porque jcuanto se
pierde lo fugaz, no vuelve a encontrarse!” (Cerro. 2011)

“Yo pinto con los 0jos” comentaba Sorolla, tal cual el veia los colores que se
manifestaban en su alrededor los plasmaba en sus lienzos, para ello (Venturi
1979) debid rechazar su vieja experiencia(..) entregandose a la observacion
exacta de las cosas (...) visto como grandes manchas, en posiciones vigorosas.
(p. 267) Una de sus obras denominada "Cosiendo la vela". (fig.7) se puede
observar en primeras instancias el manejo de la caida de luz del sol, la cual
atraviesa los arboles por encima de los sujetos que estan debajo; utilizando
una técnica llamada luz moteada en la que aplica colores como malva, blanco
y marrén para conseguir los tonos de las sombras, ya que el mencionaba “que
hasta la sombra tiene color”, también se preocupa en lo que respecta al
tratamiento y alcance basico de las expresiones en rostros de los modelos o
personajes que forman parte del cuadro, aclarando su capacidad de mirar cada
detalle que se presentaba en su realidad.
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Fig.7. Sorolla, J.(1896) “Cosiendo la vela”. [6leo sobre lienzo]. Museo Sorolla,
Madrid) Extraido de.
http://perso.wanadoo.es/barroco2/26_PINT_XIX/Pint XIX.html

Sus temas mas recurrentes son aquellos que intervine el espacio natural con
la presencia humana contando en ocasiones una parte del estado social e
historico que se vivia en su época, asi nos muestra su obra nombrada “ !Aun dicen

gue el pescado esta caroj”

La estética que marco su obra es la conjugacion extraordinaria de los matices
gue genera al plasmar la luz del sol, en la cual emplea colores complementarios
para crear sombras contrastando la claridad con la oscuridad generando el efecto
de profundidad y volumen. Una de sus cualidades técnicas es el rastro que deja
la pincelada, que a diferencia de los impresionistas parisinos esta no es un gruesa
como empaste, es mas diluida en aceite y de trazos largos, captando y resaltando
la esencia de la escena antes que los detalles. Entre sus obras que acentla esta
teoria es el cuadro “nifios en la playa”, en que se puede observar como el cabello
rubio brilla con pincelas ligeras de destellos de color blanco, de aquel nifio que se
encuentra en el centro de la escena confundiéndose ligeramente con el tono

calido de la arena del mar.
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Sus obras y su legado aun siguen siendo dignas de admiracion, aunque
algunos criticos consideran que éstas son un cruce entre los impresionistas
franceses y los acuarelistas ingleses, que son inspiracion de estudio y de

imitacion.

2.4, Estudio de la tematica de figura humana de Joaquin Sorolla

Joaquin Sorolla fue influenciado por la tendencia pictorica del impresionismo,
gue fue una de las etapas mas caracteristicas de toda su produccion artistica. Las
diferentes formas en que hace visible la luz a través de sus pinturas, es lo que le
ha hecho trascender como uno de los mejores representantes de esta corriente
pictérica; tal es el caso, que los precursores impresionistas franceses fueron sus
principales referentes y significaron a partir de ahora un hecho decisivo en la

composicion pictorica de Sorolla.

Las pinturas que Sorolla realizd en su mayoria brindaban una vibrante
sensacion a través del color ya que adquirié un estilo muy caracteristico de pintar,
el cual variaba bajo las distintas condiciones en que la luz solar se manifestaba.
En casi todas sus obras, por lo general ensefia una gran libertad de expresion,
actitud muy poco frecuente a la pintura que en esta época se desarrollaba en
Espafia, pues a los artistas espafoles les costaba aun desprenderse de la
tradicion de la pintura clasica; sus obras estan llenas de paisajes, algunos de ellos
maritimos en donde integra al ser humano logrando que aquellas composiciones

se unan de tal manera que armonicen la escena captada.

Los conocedores de la vida y obra de Sorolla coinciden en que él siempre fue
un hombre de grande valores familiares, los cuales se ven muy bien reflejados en

sus obras. Es comun que en sus escenas se sienta un aire hogarefo, de familia,
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una camaraderia y gran solidaridad entre los personajes. Tal es el caso que
algunas de las pinturas son escenas de su propia familia mostrando que sus

modelos favoritos son sus hijos.

Joaquin Sorolla al pintar la figura humana no siempre se enmarco en el retrato
de personajes importantes ni tampoco sélo en su familia; sino que también plasmo
connotaciones sociales en las que mostraba como era la vida de la clase social
trabajadora, resaltando acciones a la orilla del mar, como el esfuerzo de los

pescadores, plasmado en su obra. (fig.N°8).

Fig.8. Sorolla.J. (1919).“La pesca’[6leo sobre lienzo]. Museo. El prado.
Madrid. Extraido de.

http://perso.wanadoo.es/barroco2/26 _PINT_XIX/Pint_XIX.html

La figura humana que plasmo en las diferentes obras pictéricas nos ensefa
gue cada personaje se encuentra siempre en movimiento, expresando actitudes
diferentes y todos ellos llenos de sentimientos y hasta de sensaciones donde se
invita al espectador a sumergirse en el suceso, sintiendo la vibrante vida de la

escena y sus actores involucrados.
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En sus obras, el ser humano desde nifio hasta adulto siempre lleva un
mensaje oculto que se encierra en lazos sinceros de amistad por la cual su obra
exalta la alegria, belleza y el compartir entre seres humanos. En las mismas, las
personas que se hallaban despojadas de sus prendas de vestir y que se
encontraban a orillas del mar son gente sencilla, modelos que muestran su
esplendor fisico sin ningun tabu ante el desnudo, demostrando seguridad al
hallarse en ese estado, algunos son nifios, otros son jovenes incluso hay sefioritas
gue han sido capturadas en momentos idéneos que el artista ha considerado

bellos, convirtiéndose en lo que se llamaria un miron.

En el mar, Sorolla encuentra todo un reto de color, de forma, de movimiento.
“Chicos en la playa” (fig. 9), fue una de las obras mas emblematicas de su
produccién, por todo lo que muestra, desde su gran capacidad en el manejo del
efecto de luz al aire libre, en los cuerpos mojados de tres chicos y el gran manejo
de los colores que emplea tanto en los pequefios, como en los reflejos en el agua;
y en tercer lugar, podemos ver la sombra coloreada de violeta que se genera
sobre el mar, todo esto y con su genialidad logra condensar una de las pinturas
sobresalientes de su carrera. Una vez mas se destaca como se captura una
escena de amistad.

Fig:9. Sorolla,J.(1909). “Chicos desnudos” [6leo sobre lienzo]. Museo. El Prado.
Madrid. Extraido de. http://perso.wanadoo.es/barroco2/26

PINT XIX/Pint_XIX.html
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Esta obra a pesar de ser un desnudo no se sumergio en el tema del erotismo
gue fue otra de las caracteristicas de algunas de sus pinturas que realiz6. Cada
personaje desnudo no abordé el erotismo ni la sensualidad como centro principal
de la obra, estos seres muestran seguridad de su cuerpo, no hay vergienza,
emanando serenidad y alegria; estas sensaciones que se asientan firmemente en
sus obras se pueden ver en la pintura que este artista realizé sobre su esposa
Clotilde. (Fig.10)

Fig.10. Sorolla, J. (1916)."Desnudo de mujer”. [6leo sobre lienzo].Museo de
Sorolla, Madrid. Extraido de.
http://perso.wanadoo.es/barroco2/26 _PINT_XIX/Pint_XIX.html

Entre los desnudos mas conocidos de la producciéon de Sorolla, esta aquella
donde pintd a su esposa, esta es sin duda una de las obras mas esplendidas
dentro de su carrera artistica. Aqui se representa a aquella mujer de hogar
recostada de espaldas, cuya figura femenina tiene los gliteos muy marcados,
como si insinuara que es una mujer fragil y sensible, donde se muestra el
movimiento generado desde la direccion de sus piernas, pasando por la curvatura
de su torso, y finalizando en sus extremidades superiores. La forma en que posa
esta mujer ensefia que el cuerpo desnudo es algo noble, bello y puro que se puede
alcanzar con la flexibilidad que posee el ser humano. El sentido de algo bello de
esta pintura que reposa no recurre a mostrar su pecho, pues al hacerlo pudo ser
opacado o manifestar otro mensaje por ensefiar partes aun mas intimas. La
posicidn del cuerpo nos dice que esta dispuesta a posar y ser retratada, sin
embargo, al contemplarla claramente se ve que aun existe timidez en ella.
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Otra caracteristica de las obras de Sorolla es que el detalle pulido
desaparecio, logrado efectos de volumen solo con la combinacion de colores frios
y calidos, es por eso que él solia decir que hasta la sombra tiene color. Los
cuerpos de mujeres o de nifios en la playa estan siempre tratados en gamas de
colores ocres, malvas, violetas, naranjas esto también genera que el erotismo se

aleje de su pintura dando una calida factura a sus obras.

La singularidad de las obras de Joaquin Sorolla descansan en su capacidad
de captacion de su entorno, logrado por su técnica y su manera intuitiva de ver el
mundo para llegar a crear obras casi poéticas y muy llenas, una verdad que nadie

mas la percibia como él lo hacia, gracias a la luz natural.

El artista que desee interpretar en lo que respecta a la técnica de pintura que
empled Joaquin Sorolla debe saber que no es necesario el pintar los mismos
temas que él hizo, debe ser consciente de que él eligié esta tematica por razones

muy especificas que nacen desde el seno de su hogar.

Segun Machado “La pintura de Sorolla recoge los cuatro elementos originales
de los filésofos de la antigiiedad: aire, tierra, agua y fuego, que combinandolos
con la luz alcanzan unas cualidades sensitivas que resultan casi tangibles,

pudiéndose afirmar que los cuadros de Sorolla “huelen a mar”.

El desnudo que en sus obras mostrd, son sin duda enmarcadas en el valor y
respeto con que miraba a la mujer, considerandola como miembro de un hogar y

de una sociedad.
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Capitulo .
3.Proceso e interpretacion de la obra pictorica.
3.1. Tematica de la figura humana.

El arte posee varias clases de lenguajes, una de ellas es a la que
denominamos “plastica”, llamada asi por trabajar con materiales de facil y libre
manipulacion, que entre las herramientas mas comunes de trabajo usa objetos
contundentes como espatulas o pinceles, incluso las manos segun el proposito
del artista. Este trabajo de tesis se enmarco en la pintura; que dentro de este
género y su gran variedad de tematicas se decidié estudiar “la figura humana al
desnudo”, que se encarga de plasmar sobre un lienzo a uno o varios personajes
gue se encuentran realizando una accion, ya sea optando por una pose sin
movimiento o demostrando movimiento al desarrollarse una escena comun de la

vida de sus protagonistas.

El género de la pintura en sus diferentes técnicas se convirtié en uno de los
conductores de la interpretacion de la figura humana gracias a sus diferentes
procesos de creacion a través de la historia, asi se logr6 crear grandes
manifestaciones de los eventos cotidianos de la época en que cada artista plasmo
su trabajo de forma individual. Dichos momentos no sélo fueron de caracter
historico, econdmicos o social, sino que también se enmarcaban en el sentimiento
y pensamiento personal de ver el mundo del modelo, atravesando la visién del
artista o autor de la obra; de manera que lograba condensar las sensaciones y
emociones que surgen dentro y fuera del ser humano; asi su obra se convertia en
una forma de comunicacidn que crea una conexion en el tiempo entre artistas,

obra y espectador.

Algunas de las expresiones artisticas con la tematica sobre la figura humana,

tuvieron inicios figurativos de rasgos rigidos como se observa en las esculturas
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egipcias, en los cuales el artista expuso carencias de movimiento en el cuerpo
representado; sin embargo, a la par que progreso el pensamiento filoséfico se
emprendieron cambios significativos en la cualidad de figurar al ser humano,
otorgandole expresiones y gestualidad mas real tal como encontramos en la
pintura renacentista. Esta corriente que se inclina al naturalismo comuan en el siglo
XV, usa el posicionamiento de las partes del cuerpo del personaje en diferentes
direcciones, lo cual aportd un sin niumero de conceptos sobre la belleza que
defienden que el cuerpo es parte de un conjunto de proporcionalidad entre sus
partes: desde los dedos de la mano hasta su brazo, que a su vez es proporcional
a todo el cuerpo, logrando asi la perfeccion de la medidas de un ser humano; esto
se designo con el nombre de “canon” por Policleto (siglo Il a.c.) en su tratado
acerca de la belleza al que se hace referencia en la produccién de esta
investigacion. Asi, en algunas interpretaciones se idealiz6 la forma humana y en
otras se las transformd logrando un espectaculo de formas como muestra el
cubismo; en ocasiones incluso se realizé una copia mimética de todas las partes
de una persona desnuda, pero sea cual fuere la manera de plasmar el cuerpo de
un ser falto de sus ropas, su acogida entre los artistas pictoricos ha sido de forma

placentera y positiva.

Cabe destacar que la representacion de la figura humana tuvo influencias en
los ideales de belleza de antiguos maestros del arte, citando entre estas frases
como: “lo que es bello es bueno y lo que es bueno pronto seré bello”, pero segun
Safo en realidad la idea compendiosa sobre este tema se establecio en que la
belleza de la figura humana esta dentro del ojo del artista, no necesariamente
deberia ser bueno sino que debia ser mas honesta la pintura; pues como decia
Keant, “entre mas belleza mas verdad y entre mas verdad mas belleza”; al analizar
ésta frase nos demuestra que el artista entre mas recree su verdad y forma de ver
el mundo a su alrededor sin acomodar la realidad, sera interpretado su concepto
personal de “lo bello” y para esto el autor debera indagar a fondo sobre todo
aquello que le rodea para concebirlo y plasmarlo en el lienzo. Asi como los

grandes artistas de la historia mostraron su capacidad de ejecutar obras de
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representaciones muy cercanas a la realidad, analizando y captando de manera
prudente las posibles peculiaridades innatas de cada persona, conjuntamente
con: el movimiento de su cuerpo, la gestualidad en su rostro etc., lograron que la
belleza sea algo mas profundo que solo la parte fisica que fue plasmado en el
lienzo; el artista va mas alla de lo que se ve, explora en los sentimientos y la

emocion del modelo.

De esta manera en la etapa impresionista cediendo este tipo de conceptos es
donde surgi6 la idea de indagar y profundizarse sobre los efectos que causa la luz
natural en los cuerpos de las personas, logrando asi ser un conductor apropiado
para mediar un nuevo concepto de aquello que se consideraria bello, por volverse
escenas de motivos fugaces de la vida cotidiana de la sociedad o de un momento

Unico en la naturaleza.

Con aquella busqueda los pintores impresionistas a finales del siglo XIX; para
captar rapidamente los momentos breves de la naturaleza o del actuar del modelo
(persona) en lo que respecta al dibujo previo de la figura humana, se lo separa
para realizar lo que se denominé como “pintar dibujando”, es decir a la vez que el
artista observaba una escena de un ser humano actuando, el pintor con el pincel
lleno de pintura dibujaba las zonas y partes de la persona con los respectivos
colores y tonalidades. Esta rapida impresion del color sobre el lienzo, desplazé
ligeramente alcanzar el parecido a la copia exacta del personaje, ya que el interés
principal se acentud en capturar un momento unico de la vida de una persona que

posiblemente no volveria a pasar de la misma manera.

Tomando en cuenta que la vida sigue su curso sin detenerse al igual que el
tiempo, el artista debia estar atento a lo que se suscitaba a su alrededor; pues la
capacidad de movimiento del modelo son extensas, rapidas e inquietas mas aun

cuando no son nada planeadas por el artista; afiadiendo esto a la figura humana
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y toda su dificultad de copiarla se puede decir que es el elemento de mayor
complejidad al momento de plasmar sus caracteristicas fisicas, otro lado es uno
de varios elementos naturales utilizados para manifestar un sentido de la belleza
y perfeccion segun el pensamiento o percepcion del artista, incluso al intentar
seguir las delicadas lineas de un cuerpo desnudo se puede ahondar en la esencia
de la vida mediante innumerables formas que realzan y dan nuevas visiones e
interpretaciones de como admirar a una persona desnuda en una obra; asi nos
han mostrado los grandes maestros de la pintura que han dejado de ensefianza
gue no sblo esta en realzar o exhibir los atributos fisicos mas intimos, sino que
también se debe emitir la belleza mediante algo caracteristico que sélo el artista
puede apreciar del modelo o del entorno natural que él sabra cémo lucirlo, siempre

manteniendo una estrecha relacion con el tiempo y espacio.

Al abordar la tematica del desnudo artistico, es necesario mantener el
concepto claro de lo que significa y poder captar todo cuanto sea posible al
observar a la persona despojada de su ropa, enfatizando aquello que para el

artista parezca interesante.

Para mantener clara la linea en la cual se trabajo, es fundamental mencionar
como se establece una diferencia entre el arte del desnudo ligeramente sensual
con el arte erdtico o la pornografia; es decir a ciencia cierta es complejo llegar a
una definicién central, pues todas ellas estan muy ligadas, pero en relacion a los
comentarios de grandes criticos del arte se puede mencionar que el arte erotico
parte de la imaginacion “construida como fantasia sexual e ilustraciones, que dan
el aspecto de ser tan irreal, megalobmana, magica, ilégica y en definitiva
estereotipada” (Jurgen. 2006.p.19) que despierta un deseo puramente carnal en
el espectador; mientras que las connotaciones sensuales se limitan a mostrarse
un desnudo en estado mas timido, dejando partes del cuerpo a interpretacion del
observador, cautivando la atencion mediante la expresion de sentimientos que no

van ligados al placer sexual.
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Para los artistas plasticos afanar un desnudo puede tornarse de lo mas normal
y ético posible, al igual que para un modelo femenino que ya esté vinculado a este
tipo de actividad; sin embargo hay un grupo de personas las cuales no han sido
parte de una experiencia de esta magnitud y por primera vez lo intentaron, lo cual
brind6 un excelente resultado al momento de capturar su manera de expresar sus
emociones y sentimientos; toda esta experiencia hizo que se torne de forma aun
mas natural con mayor grado de sinceridad, el posar cautivando la mirada del
autor de la obra, condensandola en la mejor manera con la idea principal de este
trabajo de tesis al mostrar la concepcion personal sobre la belleza de la figura

humana sin prenda de vestir y sin mostrar sus partes mas intimas.

En la pintura con la tematica del desnudo, se busco que la modelo muestre
alguna caracteristica emocional que no fuera forzada, fingida o planeada; de tal
forma que el artista autor actué como un “mirén” a la espera de una escena que
se pensoO podia ser la idonea para ser concretada sobre un lienzo creando el
trabajo pictérico; es por aquello que se trabajé con varias modelos reales
captandolas en varias fotografias, en las cuales cada sefiorita se mostré de forma
natural y espontanea desde sus delicados gestos 0 sus bruscas reacciones que
volvieron inestable cada momento en frente de la modelo, por el cual la exigencia

de ver y estar en el momento indicado fue meramente importante.

En la pintura, el desnudo no so6lo se mostré en situaciones de relajacion o
descanso, sino que interactué también el gesto y expresion de los rostros de las
sefioritas que posaron; también se pudo encontrar como la flexibilidad generada
en sus cuerpos mediante la direccibn de sus diferentes extremidades y
contorciones de su torso, o de cambios fisicos caracteristicos innatos de una mujer
en estado de gestacion, también cautivan centrando la atencion en diferentes
partes de cada modelo como lo fue el vientre prominente de quien estaba
embarazada, sefialando asi que la belleza estereotipada de una mujer esbelta de
“cuerpo perfecto” se puede desplazar enfocandose otras caracteristicas fisicas

42



gue no sean sus caderas 0 sus pechos, sino que se acentud en otra fase de la

vida de la mujer.

Por las razones expuestas anteriormente, la figura humana se convierte en
el centro de atencién que ayudo a pronunciar la tematica del desnudo femenino;
la complejidad de imitar sus lineas y su forma tomando en cuenta la proporcion,
pose, tono de piel y sus expresiones lo volvieron un reto personal, enmarcando al
mismo con el concepto de que cualquier mujer independientemente de sus
caracteristicas fisicas, puede ser ideal para poderla retratar, logrando hacer que
aquella modelo sin mostrar sus partes intimas llame la atencidn esperando
cautivar la mirada del espectador, sin despertar ideas de erotismo ni vulgaridad,

ni mucho menos conceptos de pornografia.

Otra de las razones por las cuales se escogio esta tematica es el seguir las
delicadas lineas de su cuerpo en movimiento, sin embargo para entender aquella
silueta de mujer se explor6 un poco en el sentir de cada una de las modelos,
dejando que actle segun la comodidad que ella sienta en aquel momento ante el

artista.

Mediante la interpretacion de la figura humana se planteé entender
profundamente sobre la vision del porque el desnudo a personas que aun no han
tenido un buen acercamiento a lo que esta tematica tratd de representar, que es

la belleza del cuerpo sin abordar el tema del erotismo.

3.2. Recursos tedricos.

Al observar y estudiar algunas de las obras del maestro Joaquin Sorolla surgio

la empatia por la manera de manifestar su produccion artistica, por su
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incomparable técnica pictorica, caracterizada por los efectos luminicos que se
encuentran dentro de la pintura impresionista, cargada de un buen manejo en
pincelada larga y rapida, técnica muy parecida a la acuarela inglesa y al
impresionismo francés, captando situaciones de episodios fugaces siguiendo el
ritmo coémo transcurre todo en la naturaleza de manera espontanea siempre
impulsado por el apoyo de su familia demostrando mayor sensibilidad ante la
expresion de sentimientos de sus actores desnudos alcanzando magnificos
trabajos que hoy se los puede analizar he interpretar para desarrollar una

produccion plastica basada en esta investigacion.

Su mayor produccion se da en lugares muy naturales, como la playa de
Valencia en la que nos muestra algunas pinturas de desnudo desplazando
ligeramente el erotismo como centro fundamental del concepto en la obra, la
belleza y la sensualidad de sus cuerpos, que radica en el movimiento sutil, libre
sin preparar una posicion estudiada o preparada, acoplando la cromatica que
interpreta los colores de la piel en los diversos ambientes y con diferentes efectos

que la luz natural ofrecia, como lo podemos observar en las figuras (11 — 12)

Fig.11.Sorolla,J.(1910).“Desnudo de mujer”. Fig.12.Sorolla,J.(1910)“Nifios en la playa.[oleo sobre

[oleo ?bée lienzo] Museo de Sorolla. lienzo]. Museo del Prado. Extraido de.
Extraido de. . )
http://perso.wanadoo.es/barroco2/26 PINT httlp.//Derso.wanadoo.es/barrocoZ/ZG PINT_XIX/Pint_XIX.h
XIX/Pint_XIX.html tml
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Algunos de los desnudos sobresalientes de Sorolla no se ven sus partes
intimas, existen insinuaciones o acercamientos a estas zonas que concretamente
no enfatizdé en plasmarlas otorgando al espectador la duda por descubrir que hay
en lo que esconde de la o los modelos. Cabe destacar que la obra que realizé
sobre su esposa posando desnuda y de espaldas fue una de las pautas principales
gue motivaron al autor a investigar sobre este teméatica y aquella manera técnica
de pintar de este artista, pues guarda todo el respeto y pudor que aquella dama
de hogar merecia; mostrando que fue un ser delicado, hermosa por sus
caracteristicas fisicas y por aquella manifestacién de serenidad sin recurrir a la
gestualidad de su rostro sino a la posicién de su cuerpo en la cual fue retratada
enseflando como la flexibilidad del cuerpo, de sus extremidades y su torso,

pudieron aportar que la delicadeza y belleza del desnudo surja.

Sumado a esto, frases de Joaquin Sorolla como, “fugaz el momento, es mas
bella la escena”, y “entre mas luz, mas verdad, y entre mas verdad, mas belleza”;
fueron ideas que motivaron a que se trabaje de aquella manera, captando
momentos en la cual las modelos posaron de manera Unica y espontanea que no
se volverian a repetir de igual manera, he imitando con veracidad aquello que se
ve para ubicarlo correctamente dentro de la obra sin exagerar ninguna

caracteristica de sus cuerpos.

Al igual que los impresionistas la teoria del positivismo se aplica en el color
(..) el cual basado en la experiencia nos dan especiales estados de animo.(..) Por
ejemplo el amarillo, amarillo rojiso (naranja), rojo amarillento predisponen un
humor excitado, vivaz y combativo (..) mientras que colores de lado negativo como
como el azul, azul rojizo y el rojo azulado crean una sensacién de intranquilidad y
blanda nostalgia. (Pawlik. 1999 p61-62)
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3.3. Recursos técnicos — estéticos.

Para poder elaborar la produccién pictorica de esta investigaciéon se empleé
un concreto nimero de materiales en entre los cuales se adquiri6 como soporte
el conocido bastidor, hecho de un marco de madera cubierto con lienzo,
impregnado la superficie de varias capas de pintura blanca acrilica y goma, que
técnicamente el procedimiento se lo conoce como “fondear”, cubriendo en su
totalidad aquellos pequefios orificios que se encuentran en la tela. El autor escogi6
este material debido a la estrecha relacion que existe con los soportes utilizados
por los maestros impresionistas, prestando su facil manejo y movilizacion de un

lugar a otro que surgia ante las necesidades de las sefioritas que posaron.

Los diferentes bastidores empleados en las obras son de variadas
dimensiones acordes a la proporcién que requiere la postura de las modelos,
partiendo medidas que van desde las caracteristicas pequefias de un metro por
un metro, hasta aquella obra de un metro con treinta y cinco centimetros por un

metro figurando como el mas grande.

La maestria de las obras de Joaquin Sorolla radica en el gran manejo técnico
de las tonalidades de la piel otorgandole a las sombras color, con pinceladas
largas, fuertes como el impresionismo manifiesto, afiadiendo el aporte de una
pintura de caracteristica casi acuarelable diluyendo el éleo en aceite de linaza
yuxtaponiendo el color, esto fue el otro aspecto técnico referente que guio el
proceso pictorico del autor, empleando también la espatula para determinados
efectos de textura en el fondo de algunas obras. A diferencia de los impresionistas,
los colores fueron mezclados en la paleta examinando los diferentes tonos de la
piel, a esto se lo denomino “humedo sobre humedo” técnica también empleada

por el maestro espafiol Sorolla.
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La modelo, desnuda o a punto de desnudarse, reacciona con pudor cuando
siente una mirada extrafia, no sublimada por lo artistico (Reyero. C. 2009 p.224)
desarrollando un trabajo lento de posar, hasta alcanzar la confianza que no
invaden su espacio privado y asi expresando espontdneos movimientos captados
con el de una camara fotografica guardando un registro de las modelos con sus
diferentes expresiones que luego de ser analizadas y estudiadas se las empleo

en la produccion de las obras.

La estética es la ciencia que trata de los valores comunicativos que contiene
una obra de arte. (Vela, 1989, p. 38), como la alegria de esta investigacion
retomando la incidencia de las luz y sus efectos en el cuerpo de la modelo
creando volumen y profundidad, y trabajando cromaticamente la combinacion de
tonos del fondo de la obra, las telas y el piso en relacion a color de la piel de cada
modelo dejando asi una magica sensacién de Iluminosidad ligeramente
relacionada con la divinidad, aspecto muy ligado con los conceptos de platon que

menciona que lo bueno proviene de lo divino y si es divino es bello.

Durante el tiempo que vivié Joaquin Sorolla, se consider6 como una ruptura
del academicismo, formando parte del concepto como que lo volvia mas bella a la
pintura al tornarse Unica, ya sea por el estilo como por el momento en la que surgia
la escena captada y por la obra que guardan estas caracteristicas de momentos
efimeros. Hay quienes mencionan que la obra de Joaquin Sorolla se basa en el
positivismo ya que esta teoria menciona que todo es producto de la vivencia
adquirida en momentos importantes determinados, es decir que la produccion
pictorica de Sorolla de desnudos se baso en la experiencia que mantuvo cada vez
gue retrataba una escena en la playa a través de la participacion de nifios alegres,
inquietos y vibrantes, dejando asi la experiencia de apreciar alin mas aquellos

momentos que no se repiten.
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La obra de figura humana que este artista elabor6é se desvinculaba del arte
erotico, al ser desnudos de personas andnimas sin intenciones contundentes de
despertar un deseo sexual, al igual que la intencion del autor de esta investigacion.
Cabe resaltar “en griego Pornografia significa escrito de prostitutas (o sea, un texto
con contenido sexual). (D6pp H. 2006, p19), es una construccién que se encamina
a las fantasias sexuales. En el transcurso de este trabajo se descarto la
obscenidad, pues ninguna de las obras es una ilustracion de actividades
vinculadas a las relaciones sexuales reales, tampoco se acentla como pintura
erdtica “El arte Erdtico provoca indignacién porgue transgrede los limites trazados
para poner en linea los tabues y las areas prohibidas.(Dépp H. 2006, p 95). A
pesar que se trata de un tema sobre el desnudo femenino, este no cumple con lo
mencionado del arte erdético ni lo pornografico, la sutileza de sus cuerpos a posar
ocultando lo mas privado de su ser encierra la sensualidad que nace en la duda

de por qué su posicion y por qué se oculta si se encuentra sin prenda de vestir.

3.4. Proceso de elaboracion de las obras pictoricas.

Este trabajo surge del interés del autor por el desnudo de la figura humana, y
al igual que cada obra de arte su apreciaciéon depende de su creador, en el cual
expresa emociones personales plasmadas en los rasgos de la pincelada y

armonias de colores.

El andlisis de algunas de las obras del artista Sorolla se acentla al destacar
principalmente de sus cuadros el desnudo que no abunda la carga conceptual de
erotismo, es decir que el personaje de la pintura no emplea poses en las que sus
partes intimas figuran como aspectos carnales de vulgaridad que despierten
intenciones de pornografia; tampoco aborda escenas sexuales, sino que se
sumergen en la sensualidad que otorga la duda al ocultar dichas partes, Son
personas despojas de su ropa en situaciones comunes de la vida cotidiana

enfatizando la alegria o la serenidad de los modelos mediante el color,
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despertando asi el interés por estudiar y entender de la visién del artista espafiol
gue poseia sobre la figura humana y lograr desarrollar esta investigacion;
concentrandose especificamente en aspectos técnicos observando el trabajo que
perfecciono sobre el manejo de la incidencia de la luz en los cuerpos mediante las

pinceladas de color blanco.

Una vez claro el pensamiento sobre qué es lo que se busca interpretar en las
obras pictéricas basandose en la produccion de Joaquin Sorolla se procedié a
realizar un estudio de poses con modelo en vivo, elaborando de un registro
fotogréfico propio, seleccionando las imagenes que se creia adecuadas para
realizar un trabajo de dibujo preparatorio de la figura femenina, las cuales fueron
evolucionando de poses complejas y actuadas a las que escenas espontaneas
gue nacieron mediante la experiencia lograda entre las modelos y el autor al
momento de encontrarse frente a frente, trabajando concentrados con la idea de

alcanzar obras de gran factura en lo que respecta a la teméatica escogida.

Durante el desarrollo del trabajo practico se manipulo el manejo de luces y
sombras en el cuerpo de la modelo, mediante el dibujo sobre papel usando lapiz
aplicando el manejo adecuado del claro — oscuro que ayudd a entender como

trabajar las luces y sombras para realzar y acentuar el volumen de los cuerpos.

Los bocetos a lapiz que se considero factibles y apropiadas para la
elaboracion de las obras pictéricas, fueron bajo la idea del autor de cuidar el
concepto personal de belleza desplazando aquellas imagenes con demasiada
carga erotica en sus expresiones faciales o en el movimiento de su cuerpo
exponiendo sus intimas partes; por lo cual en cada uno de estos trabajos
preparatorios se guardo con recelo y respeto las partes mas intimas de cada una

de las modelos que participaron en esta produccion plastica.
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El movimiento, la flexibilidad, algo de contorcién y cambios fisicos en el
cuerpo de algunas modelos fue uno de los atractivos de los cuales se trabaj6 con
énfasis, explotando de mejor manera estas peculiaridades para centrar ain mas
el concepto de que la belleza no solo obedece al estereotipo marcado en la
sociedad bajo un determinado numero de medidas fisicas; sino que se puede
desplazar este concepto con otras ideas y manifestaciones como hacer ver a una
mujer en estado de gestacion sin perder el canon de proporcion o incluso se puede
hacer notar otra idea de lo que significaria bello al explorar sobre las emociones y

actitudes de cada sefiorita en el momento que se encontré posando.

e Bocetos a lapiz:

Fig.1. Estudio de poses.Pinzoén I. (2014). (Bocetos). [Lapiz sobre papel].
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Fig.2.Estudio de poses. Pinzon, |. (2014). (Bocetos).
[Lapiz sobre papel].

Fig.3.Estudio de poses. Pinzén, I. (2014). (Bocetos). [Lapiz sobre
papel].



e Trabajo complementario._

Entre los procesos que atraveso el disefio de bocetos que se obtuvo de la
modelo estableciendo la posicién adecuada, se procedio a seleccionar el completo
estético que es el manejo de escenario adecuado a cada una de las modelos;
manipulando los elementos como telas, cortinas, cojines etc., estructurando de
manera uniforme el manejo del trabajo en que podria quedar la obra final, tomando
a consideracion que los colores no llamen demasiado la atencion, por ello una
paleta de colores frios se empled en estos elementos. Luego de seleccionar
cuidadosamente algunas alternativas que surgieron en el proceso de esbozo se
derivo a unificar la idea concreta de cada obra, pasando de los dibujos realizados
a fotografias con modelo en vivo, fig (4- 5) uniendo las diferentes telas y espacios
gue se crey0 era idoneos para condensar la idea principal de esta investigacion,
al realizar estos pasos se logré6 que los elementos y las modelos que posaron

armen una sencilla armonia de color visible al espectador.

Fig.4.Foto primera obra. Pinzén, I. (2014). (Bocetos). [Fotografia].
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Fig.5.Foto cuarta obra. Pinzén, I. (2014). (Bocetos).
[Fotografia].

Una vez clara la idea de los bocetos finales, y empleando todo el proceso
anterior de preparacion y seleccion de materiales que van desde los soportes
hasta los pinceles y el 6leo que en el medio lojano se puede conseguir con
facilidad. Se seleccion6 el emple6 de los colores azul, blanco, rojo y amarillo,
mezclando siempre con sus respectivos colores complementarios, recreando asi
los diferentes derivados cromaticos, segun la necesidad del fondo el piso, las

telas y los diferentes tonos de piel.

Bajo la tematica de la figura humana femenina desnuda, manifestando el
cuerpo segun sus diferentes cualidades fisicas, como la flexibilidad de sus
extremidades o caracteristicas como el estado de embarazo fueron captadas de
modelos que posaron haciendo experiencia por primera vez, lo cual influencio
algunas caracteristicas de expresion y de comportamiento con su cuerpo como
se puede observar en el detalle de la fotografia, (fig. 6) destacandose la expresion

del rostro que es de variables definiciones, en algunas de duda y en otras se
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podria decir que de ligera felicidad. Estas caracteristicas son aquellas que

enriquecen el sentido del positivismo que se baso en la experiencia del momento.

Fig.6.Foto quinta obra. Pinzén, I. (2014). (detalle). [Fotografia].

La conclusion del proceso de bocetaje se dio con la distribucion del dibujo en
el respectivo lienzo, empleando la correcta proporcién y distribucion del cuerpo
creando la composicién adecuada de cada obra como se lo puede observar en la
fig. 7.

Fig.7.Dibujo quinta obra. Pinzén, I. (2015). (desnudo). [Lapiz de color
sobre lienzo].

Las primeras huellas de pintura iniciaron al ubicar colores fuertes o mas

oscuros en el fondo de las escenas de la obra dejando libre de pintar la figura
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humana; empleado los diferentes derivados de siena, tostada, natural etc.
trasciendo por el naranja, rojo hasta llegar a los pigmentos claros como el amarillo
y los ocres. Es importante mencionar que se aplico las primeras pinceladas
diluidas con trementina, deslizando con facilidad un trazo rapido logrando el

secado mas solvente.

Fig.8. Aplicacion del color de fondos Segunda obra, Pinzén
I. (2014). (desnudo). [6leo sobre lienzo].
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Fig.9.Aplicacion del color de fondos Sexta Obra, Pinzén. I. (2015).
(desnudo). [6leo sobre lienzo].

Fig.10.Culminacion del color de fondos Tercera Obra,
Pinzon. I. (2015). (desnudo). [6leo sobre lienzo].
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Fig.11.Culminacion del color de fondos Sexta Obra, Pinzén. I.
(2015). (desnudo). [6leo sobre lienzo].

Realizada la accion antes mencionada acerca de los elementos
complementarios del cuadro y aun faltante el proceso de pintura, luego de un
estudio previo sobre la figura femenina se procedi6 a dar el color correspondiente
a sus diferentes tonos de piel, aplicando colores como el amarillo, rojo cada uno
con derivaciones usando mezclas con blanco, logrando asi que no sean estos
pigmentos intensamente puros, dando un primer efecto de piel palida y carente de
volumen, marcando algunas zonas de luz en el cuerpo. A la par que se trabajé
estas zonas de luz, también se acentlo el area de las sombras utilizando entre
los mas destacados el siena tostado, azul, naranja, igualmente con sus derivados.
etc.
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Fig.12.Capas de color de la piel Primera Obra, Pinzén.
I. (2014). (desnudo). [6leo sobre lienzo].

Fig.13.Capas de color de la piel, Tercera Obra,
Pinzon. I. (2015). (desnudo). [6leo sobre lienzo].
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Fig.14.Capas de color de la piel Cuarta Obra,
Pinzon. I.  (2015). (desnudo). [6leo sobre
lienzo].

En el transcurso de esta produccion pictérica surgieron algunos errores, que
gracias a la critica constructiva de docentes de la academia, fueron a la medida
posible las correcciones sobre la proporcion de la figura humana, y en otras se
aplico una base de pintura tapando o aumentado zonas segun a la disposicion de
cada objeto dentro de la obra. Una vez corregida cada estructura (forma) de cada
ente materico, se acentud las zonas de luz como los pliegues sobresalientes de
las telas y algunas areas de los pisos, empleando tonos mas claros del color base
del cada objeto, y las sombras eran el resultado de la anulacion y neutralizacion
de cada uno de los colores primarios. En la figura femenina, se aplico la misma
técnica dando asi el efecto que causa el choque de luz en su cuerpo dando el
espacio que las sombras den volumen en ellas como se lo observa en las

imagenes siguientes.

59



Fig.15.Luces y sombras, Tercer Obra, Pinzén. I.
(2015). (desnudo). [6leo sobre lienzo].

Fig.16.Luces y sombras, Quinta obra, Pinzén. |. (2015).
(desnudo). [6leo sobre lienzo].

Antes de dar por terminada las obras pictoricas se analizd algunas
caracteristicas de color partiendo desde el fondo, la tela y los tonos de piel que no
funcionaban, es decir no lograban un buen efecto visual dentro de la obra,
distorsionando asi la armonia y la relacion del trabajé desintegrandose en su
totalidad; por cual se procedi6 a aplicar cambios de color y técnica para pintar, por
ejemplo de pincel se cambi6 a un trabajo hecho con espatula logrando asi efectos
de textura en el fondo de algunas pinturas (figl5). El detalle también fue abordado

para brindar a la obra algunos puntos mas naturalistas, desviando la atencién a

60



partes caracteristicas del cuerpo de las sefioritas como la gestualidad en el rosto,

el movimiento de sus manos, o la posicion de sus pies. (Fig.16)

Fig.17.Detalle de pie, Cuarta Obra, Pinzén. I. (2015).
(desnudo). [6leo sobre lienzo].

e Obras finalizadas._

El proceso antes mencionado llevo a culminar el trabajo practico en que cada
obra se plasmo diferentes expresiones faciales de las modelos que posaron
desnudas, no todas optaron por mostrarse de cuerpo completo una de ellas
omitio la parte superior desde su cadera dejando con sutil movimiento su pierna
casi entrecruzada delante de su pierna derecha, mostrando que aun existe de
parte de ella sentimientos de recelo y timidez. Cada modelo reaccion6 de formas
multiples, una de ellas ubica la miranda hacia la derecha ocultandose con su
cabello, haciendo visible una parcial parte de su rosto (fig.18) igual manera se
muestra medio rostro en la dltima obra (fig.19) dejando su identidad oculta,
contradiciendo la timidez con el gozo y el disfrutar de posar, dejando un dubitativo

concepto.
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Una de las caracteristicas de cada trabajo fue la dinAmica que se manifesto
mediante la ubicacion y direccién de las extremidades tanto superiores como
inferiores, asi como de su torso y su rostro, extrayendo de las modelos lo mas

caracteristico.

Fig.18,Detalle cabello y rostro Primera
Obra, Pinzén. I. (2014). (desnudo). [6leo
sobre lienzo].

Fig.19.Detalle mano y pecho de mujer, sexta Obra, Pinzon. I.
(2015). (desnudo). [6leo sobre lienzo].

Las circunstancias que se observaron en los trabajos de las tres seforitas
siguientes, evidencian claramente rostros visibles de perfil y frontal, exhibiendo
extensamente sus emociones; dos de ellas ensefian una sutil indiferencia que

pudo ser capturada mediante la camara fotogréafica, evitando en la pintura
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realizada el contacto directo de su mirada con el espectador. La notable actitud
de serenidad buscando relajarse ante el momento por cual estaba atravesando la
modelo mas joven (fig. 19) y con la serie de movimientos que realiza su cuerpo
nos contagia de tranquilidad, duda y delicadeza; mientras que la tercer obra es de
una connotacién un poco diferente, sigue siendo un desnudo no erético pero el
sentido de bello de aquella obra se refleja mas en el estado de embarazo,(fig.21)
Su rostro es muestra de esperanza y angustia al mismo tiempo, pues su mirada
se pierde fija hacia delante.

e

Fig.28.Detalle mano y pie de mujer, Segunda
Obra, Pinzén. I. (2014). (desnudo). [6leo sobre
lienzo].

Fig.29.Detalle mano y barriga, Tercer Obra, Pinzon. |. (2015).
(desnudo). [6leo sobre lienzo].
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La quinta obra posee una mueca ambigua, pues parece gque desea sonreir y
a la vez trata de mantener una seriedad, cuya actitud es captada en el momento
oportuno por la fotografia. Esa actitud es también interpretada como una reaccion
de verglienza ante el espectador y parece ser esta la mas acertada afirmacion

pues su pose lo corrobora.(fig.30)

Fig.30.Detalle rostro de mujer, Quinta Obra, Pinzén. |. (2015).
(desnudo). [6leo sobre lienzo].

La estética que se manejo en la produccion de las obras se basé en algunos
fundamentos empleados por los impresionistas del siglo XIX, los cuales
manifiestan que cada artista se centra en plasmar segin su pensamiento y vision
personal lo que observa en el mundo que le rodea, incluso la belleza natural de la
mujer despojada de toda prenda de vestir y asi el realismo se condensa en captar
las cosas como son, las obras del autor busca indagar mas alla de lo visible a
primera instancia y captar la sensacion o emociones que despiertan en cada una
de las modelos, prescindiendo levemente de la forma para plasmar el momento
fugitivo preciso de un mundo cambiante a cada minuto. Adicionalmente, es
importante resaltar que la belleza también se manifiesta en la capacidad que
posee la mujer para expandir su cuerpo al estar en estado de gestacion,
enseflando una barriga prominente que centra la atencién en ella, luciendo una
mirada que surge en un momento unico apreciando el sentimiento por el cual ella

se guia. Ligeramente la sensualidad de sus cuerpos se sumerge en la duda que
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dejan al ocultar sus partes intimas, es por eso que en sus poses lucen sus piernas,

sus brazos, su rostro, sus manos y pies actuando libremente segiin su comodidad.

Busco el autor manifestar en todas las obras una ruptura al estereotipo de
una mujer de cuerpo tonificado y medidas perfectas sin exagerar y llegar a
emplear a modelos voluminosas. Cada modelo posee una cualidad fisica
diferente, por ejemplo la mujer de la primera obra es de torso delgado, piernas y
cadera anchas acentuando la mirada en la flexibilidad que producen sus

extremidades inferiores largas y carnosas.

La cromatica que manejo es limitada en cuestién de los colores piel, el centro
del concepto de la investigacion es la refraccion de la luz en el cuerpo desnudo y
demostrar que se puede manifestar una persona sin ropa en sentido artistico y sin
abordar tendencias como el erotismo vulgar o pornogréafico que cabe destacar son
conceptos que despiertan claramente otro tipo de reacciones. En el caso de ser
pornografia se encaminaria directamente a los actos de placer sexual en los que
las partes intimas son expuestas como en centro de atencion despertando el
interés por el contacto fisico y el apetito carnal entre hombre y mujer con
caracteristicas de morbosidad. Segun el autor no posee grandes cargas de
erotismo y mucho menos de incidencias vulgares, cada una de las modelos se
muestran desnudas con timidez intentando no despertar pensamientos
relacionados a la pasion aplicada al amor y seduccién claro que es una percepcion
de criterio personal que se limita a la sensualidad de solo mostrar como brilla y

resalta en la piel de las modelos la luz.
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Fig.31. Trabajo final, Primera Obra, Pinzén, I. (2015). (desnudo). [6leo
sobre lienzo].
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Fig.32.Trabajo final, Segunda Obra, Pinzén, |. (2015). (desnudo).
[6leo sobre lienzo].

Fig.33. Trabajo final, Tercer Obra, Pinzén, I. (2015). (desnudo).
[6leo sobre lienzo].
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Fig.34. Trabajo final, Cuarta Obra, Pinzén, I. (2015). (desnudo). [6leo
sobre lienzo].

Fig.35. Trabajo final, Quinta Obra, Pinzén, I. (2015). (desnudo). [éleo sobre
lienzo].
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Fig.36. Trabajo final, Cuarta Obra, Pinzén, |. (2015). (desnudo). [6leo sobre
lienzo].
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e. MATERIALES Y METODOS

Partiendo del método documental se caracterizo esta investigacion teorico -
practica que recolecté informaciébn  bibliogréfica, relacionada con textos
especializados, revistas de arte, libros, enciclopedias y documentales etc., con la
finalidad de obtener informacion sobre el objeto de estudio, que fue el desnudo
femenino, partiendo de lo global que es la historia del desnudo a lo particular que
fue la obra de Joaquin Sorolla. Se evalu6 las caracteristicas principales de los
datos reunidos acerca de la produccion pictorica del impresionismo empleado el
método descriptivo, que centré el estudio en particular en las obras del artista
espafol aplicando el método inductivo que condujo a un concepto general de su

forma de representar al ser humano en escenas de desnudo

El desarrollo de este trabajo de tesis, aplic6 métodos considerados viables,
como la investigacion cualitativa, de la cual se tomé en cuenta la recoleccion de
datos para formular o afirmar preguntas que surgieron en el proceso acerca de la
figura humanay el desnudo artistico, estableciendo la diferencias entre sensual y
lo pornografico, utilizando multiples perspectivas para comprender el fenémeno

de estudio.

Otro método de investigacion que se empleé fue la cualitativa que se basoé
mas en una logica y proceso inductivo la cual manifiesta que se debe explorar,
describir, y luego generar perspectivas teéricas, que van de lo particular a lo
general, esta manera de trabajo gener6 en el transcurso del proceso varias
reafirmaciones como la manera de pintar interpretando el estilo impresionista, y
reafirmd conceptos conforme se recabaron datos que fueron el resultado del

estudio aplicado a las obras del maestro Sorolla.
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Considerando que fue una investigacion en la cual se presentaron inquietudes
durante el proceso, ligeramente se acudié al método cientifico, realizando varias
series de operaciones ordenadas como la experimentacion de la mezcla de
colores puros directos en el soporte, los cuales se pudo constatar en el proceso
de pintura de las obras que dieron un resultado satisfactorio para el autor,
derivadas de experiencias propias que se dieron debido al pensamiento positivista

en el que se enmarca el estilo impresionista de este trabajo.

La observacién como técnica, fue parte importante que permitié analizar la
produccion artistica y estética donde se obtuvo informacion sobre las obras
pictoricas de Joaquin Sorolla, y de esta forma se entendio la técnica empleada
en la etapa de la pintura impresionista, la cual procesada, clasificada y
seleccionada, se destacando lo mas relevante para el tema, con ello se
experimento técnicas de pincel y espéatula que permitio realizar efectos de texturas

empastando de color el lienzo, demostradas en la elaboracion de las obras finales.

También se empled el uso de la fotografia, se elabordé un pequefio estudio
fotogréfico en él tuvo como propdésito remplazar la luz natural refractada en las
modelos La luz empleada fue de color blanca led y amarilla de filamento, debido
gue la ciudad de Loja el clima es variante y esos cambios de luz afectan

directamente en el desarrollo de cada una de las obras.

Materiales:

e Pintura acrilica

e Cola Blanca (goma)
e Oleo

e Lienzo

e Bastidores
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Pinceles

Espatula

Aceite de linaza y trementina
Céamara fotografica

Computadora
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f. RESULTADOS

El trabajo realizado durante el desarrollo de este proyecto en la medida que
se dieron las posibilidades que el medio local brindd, se logr6 una aceptable
recoleccion de documentos necesarios para fundamentar lo que se plante6
investigar, retomando citas de libros, revistas de arte, documentos PDF, etc.,
abriendo el conocimiento dentro de la teméatica del desnudo femenino, que
conjugan claros y precisos conceptos personales sobre aquello que se puede

considerar como sensual.

En cuanto a informacion encontrada en la ciudad de la Loja sobre el
impresionismo del siglo XIX es aceptable, sin embargo no se puede mencionar
de igual manera en cuanto a datos que se relacionen con el artista Joaquin
Sorolla, pero el afan de adquirir la informacién requerida, se acudié a documentos
virtuales, documentales y revistas espafolas de arte apegadas a este pintor

resultando dinamica la investigacion biografica del artista.

Al evaluar la informacién, se logré despejar dudas que surgian en cada tema
y subtema de esta investigacion, como por ejemplo cuales fueron inicios del
desnudo, cuando se lo considero como arte y como fue el proceso de evolucion
atreves de la historia del arte, dejando claro el panorama de estudio en el cual se
enfrasco este trabajo.

La observacién de varias obras pictéricas que se relacionan con el tema
planteado que respecta al desnudo, sirvieron para afianzar aprendizaje de como
en los personajes intérpretes de la obra los tonos de piel varian, generando una
busqueda puntual en el tipo de cromatica que utilizé el maestro Joaquin Sorolla

para pintar los cuerpos despojados de su ropa, concluyendo que eran para lograr
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el efecto de color piel se uso ocres, naranja, amarillo y celeste como colores base,
y claro esta el color blanco que simboliza la luz, dandonos como resultado un

despliegue cromatico abundante a la hora de elaborar las obras de esta tesis.

La presente investigacion centro la atencidon en las figuras femeninas que no
formen parte de una escena erotica establecida planeada o actuada, sino que
sea un hecho fugas de la vida real, desplazando aspectos como recurrir a escenas
de tipo costumbrista, por ende cautelosamente se buscé poses en las cuales las
modelos no figuren demasiada carga eroética, dejando asi que el espectador
disfrute de una sutil sensualidad, esperando que las pinturas no sean entendidas

con caracter morboso ni pornografico.

Se trabajo y manipulo la realidad del ambiente o espacio de la escena de cada
cuadro debido a la diferencia entre el maestro Joaquin y el autor de esta
investigacion que uno destac6 escenas de cardcter costumbristas en torno a la
playa de Valencia en Espafa. Y sin duda el medio social actual no estaba presto
a realizar un desnudo de esta magnitud, por esta razon se buscO otras
posibilidades; la primera de ellas fue emplear un estudio fotografico en el que se
trabajo con luz artificial blanca led y amarilla de filamento, simulando o tratando
de imitar los fuertes y acentuados efectos luminicos naturales, lo que en la
practica causo cambios de tonalidad fria en la piel de las modelos, el empleo de
telas como parte del fondo tomando en cuenta algunos colores de la cromatica de
los paisajes de las obras de Sorolla también fueron analizados creando armonia
realzando a la figura central. La ayuda de la fotografia fue fundamental debido que
durante la ausencia de la modelo en determinados periodos de tiempo, esta servia

para observar y adelantar el proceso de pintura.

En cuestiones tedricas para comprender desde donde surge el apego por

pintar a las personas en estas caracteristicas, se investigd en la historia de arte
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desde las primeras apariciones del hombre en el tiempo de las cavernas
empezando ahi el estudio, pasando por un sondeo rapido sobre lo principal de
las caracteristicas pictoricas de cada época en lo que respecta al proceso de
evolucion de la pintura mundial hasta llegar concretamente a la etapa de la pintura

impresionista.

Entendido como el cuerpo humano forma parte del arte en cada periodo, las
caracteristicas técnicas y estéticas sobre la figura humana en el impresionismo de
las obra de Joaquin Sorolla, fue el siguiente paso que en la practica resultaron un
tanto complejos debido a la falta de experiencia en el manejo de la pincelada
rapida, y especial con inclinacién por una forma acuarelable, técnica propia de

este artista espafiol.

En lo que respecta la estéticas se tratdé de imitar poses sin ensefiar partes
como los senos en su totalidad o partes intimas de la mujer conjuntamente con
una dinamica que se trata de sostener la pose de la modelo se la puede mostrar

como un elemento de belleza.

Sorolla solia decir que es de su agrado pintar al aire libre por la razén de que
hay mas luz y entre mas luz, hay mas verdad y asi entre mas verdad hay mas
belleza, Al observar estos aspecto en teoria, se creyé conveniente pasar a la
elaboracién de las obras pictoricas que se asumia pertinentes, imitando lo mejor
posible la técnica de la pincelada larga que el poseia, se logré en cierta medida
copiar, pero como para la muestra pictérica que se planted realizar es una
interpretacion en base a lo analizado, no era necesario llegar a una completa y
exacta copia de su estilo de pintar, dejando claro esto, se procedié un tiempo de
bocetaje contradictorio al estilo de los impresionistas pero necesario por la falta
de practica de esta corriente plastica, se examin0 algunas poses que se

consideran adecuadas al tema, aplicando un aporte personal el cual consisti6 en
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aplicar pincelas cortas y largas diluidas y rapidas siguiendo la direccién del objeto,

dejando la pincelada como si fuese una mancha tras mancha.

La vision del autor de esta produccion pictérica es llegar a crear obras que
aporten a una iniciativa de aceptacion e introduccion al mundo del desnudo
artistico de esta ciudad, lo cual se cree que se logro, por la manera de reaccionar
de las personas que observaron algunas de las obras; espectadores que no estan
involucrados en el medio artistico, se sintieron atraidos al ver estos cuerpos
femeninos desnudos que no causaban molestia, ni mucho menos causaban
inquietud, todo lo contrario caus6 asombro, cautivandolos en las poses en las

cuales las figuras se encontraban.

El color y la manera en cOmo se trabaja la pincelada, llena de manchas para
lograr sombras y volimenes, también es motivo para atraer al espectador, la piel
de estos personajes no es plasmada de una manera que se ve pulida la pintura 'y
gue se mezcle suavemente, por el contrario son pincelas en diferentes sentidos
rapidas, donde el ojo humano es quien asimila y mezcla los colores, logrando asi

gue se dé el sentido y efecto de la piel deseado.

Uno de los objetivos es crear una vision diferente sobre este tema, durante el
proceso se empezd a tener buena respuesta, al ver la primera obra, algunos
observadores como sefioritas se sintieron atraidas por el concepto y por la manera

de pintar, se atrevieron a ser participes como modelos para los siguientes cuadros.

La ejecucion de esta investigacion, plated crear obras sobre el desnudo, y
durante su proceso empezO a motivar a algunos espectadores cercanos al
proceso pictérico una detenida observacion, por lo cual la exposicion fue el medio

gue difundié6 de mejor manera el concepto que se manejo y se concretd con la

76



idea asentada de proponer segun interpretacién del artista autor, la belleza de la
anotomia humana trabajandola con pinceladas combinadas, unas las largas y
otras cortas todas cargadas de color y dando los efectos de luz necesarios para

encerrar de mejor manera el circulo entre artista, pintura y espectador.

La exposicion como medio de difusion del trabajo final, resulto
satisfactoriamente, pues en comentarios de conocedores de esta tematica
manifestaron que era un trabajo de sutileza ante la perspectiva que simboliza el
desnudo en el medio local conservador, es decir que se consider6 como una
propuesta novedosa que aun sigue dispuesta para explotar ampliamente en

futuro.

La pose de cada una de las modelos dej6 a varios espectadores dubitativos,
pues consideraron que era un trabajo consenso, nada obsceno ni lascivo,
respetando muy bien el limite de la mujer, al no abusar visualmente mostrando

sus partes intimas.

Las seis obras se las expuso en un acto inaugural en la galeria del Museo “Casa

de la Cultura Lojana”, obteniendo una acogida favorable por parte del publico.

Fig. 37. Acto inaugural de la exposicion colectiva
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Fig. 38. Acto inaugural de la exposicién colectiva
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g. DISCUSION

El propdsito que se tratd de investigar son algunas de las experiencias que
las obras pictéricas pueden generar en los espectadores, tomando como
referencia la técnica pictorica que surgio en los inicios del siglo XX que se

denomina impresionismo.

Se examino varias de las caracteristicas de la figura humana al desnudo,
partiendo de algunas obras de Joaquin Sorolla que son las mas relevantes a mi
tema. Las bases en las cuales se asentd la muestra pictérica fue lo bello del
cuerpo femenino desnudo, tratando de no caer en la linea de lo erético, aunque
muchos artistas con el simple hecho de realizar un desnudo ya se considera como
sensual o erdtico, sin embargo la sensualidad que se traté de abordar es una
minima porcion, aungue esta no fue muy ajena a la manifestacion que se mostro,

ya gue la belleza del cuerpo estara estrechamente ligada a esta.

El apego por la tematica hacia el desnudo se ha dado desde los inicios del
hombre en la tierra este siempre ha sido uno de los elementos mas recurridos por
los artistas mas sobresalientes de la linea del arte plastico, esto crea un punto de
comparacion en la manera de manifestarse y dio paso al planteamiento pictorico

gue se trabajo en esta investigacion.

Sorolla maneja una sensualidad que no crea pensamientos de erotismo al
mostrar los personajes desnudos de espaldas y en algunos casos en cuerpos
mojados, esto al no mostrar partes intimas como en la obras realizadas por el
autor de esta investigacion, se trato de dar el mensaje al espectador, que cuerpos
gruesos o delgados todos son bellos, no por su parecido real, sino por lo que

simboliza como mujer ante la vison del espectador, tomando en cuento
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fundamentos estéticos como lo que manifestaba platon, que nos dice que “si es
bueno, es bello”, y conjuntamente con su historia detras de la obra cada modelo,

cada obra se vuelven Unicas y bellas.

De una u otra manera, artistas como Sorolla a pesar de ser de tendencia,
considerado impresionista, su estilo fue muy propia, muy peculiar, y al interpretarla
de manera personal, cronolégicamente hay diferencia, pero el apego por los
colores vivos y por el estudio de los efectos de luz fueron muy similares, sin
embrago de €l solo recogié caracteristicas principales que tengan relacion con el
tema tratado, como los colores que usaba, la forma de diluir el pigmento con su
pincelada, la manera de ubicar al modelo, descartando el manejo que tiene por
los espacios abiertos, es decir se dejo de lado las escenas de ambientes naturales

en las cuales el desarrollaba sus obras.

Durante el proceso se despejaron algunas incognitas a nivel personal, que
surgieron tales como el lograr un acercamiento real a los tonos de piel, o algunos
vacios acerca de la influencia de la figura humana y asi se estructuré de mejor
manera la teoria y para luego aplicar los conocimientos en la practica que fue
concluida con una exposicion al publico en donde se pudo evidenciar de mejor

manera el trabajo realizado.

Para algunos parecié una simple exposicién de figura humana, pero la
intencién es mostrar la parte sensible de la mujer al encontrarse sin prenda de
vestir, dejando que le dé un sentido, que el espectador lo comprenda y no sea
visto como morboso o erético. Otros artistas o conocedores de arte diran que es
una simplicidad de trabajo sobre el desnudo en cuanto a técnica, y mensaje, pero
la intencion va de la mano de algo sencillo que encierre un gran campo de
interpretacion que es tratar de motivar a comprender e interpretar mas alla de lo

visible.
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En primeras instancias este trabajo se lo vio como solo una interpretacion de
la forma y técnica retomada de un artista, pero en el discurso de confrontacion, se
mostré como la técnica impresionista se desarrolla descartando el color negro y

haciendo uso de anulacién de colores mediante la mezcla de pigmentos primarios.

En la cultura lojana existen aun personas que no han tenido un acercamiento
al mundo de las artes plasticas, concretamente con la pintura, es por ello que
pueden llegar a sentir, cierta resistencia de aceptacion al ver un desnudo pictorico,
y tomando en cuenta esto, la pose de las modelos son analizadas de tal manera
gue traten de llamar la atencién, que atraigan a descubrir por qué si estan
desnudas las figuras no muestran todo su cuerpo, la intencién entonces cambiara
y el centro de atencidn también se dirigira hacia la manera de como esté pintada,

la manera en como queda grabada la pincela.

Una vez concluido el trabajo pictérico, se podria decir que ya existe un
considerable dominio de la pintura y el dibujo y un buen conocimiento de la
proporcion en la medida del ser humano, es asi como se lo puede constatar en la
modelo del quinto cuadro, que se empled una vista en perspectiva, a pesar que
en primera instancia se ve un pie y una pierna demasiada larga y grande, al ver el
conjunto y la fuga que realiza su cuerpo hacia atras, el conjunto de su ser estan

en completa armonia debido al correcto uso de las medidas del canon.

La vida cotidiana en muchos de los casos nos brinda grandes escenas como
salidas de la bafiera, o0 como el despertar de una persona que pueden ser
retomadas por el ojo artistico y plasmadas en un lienzo interpretandolo segun el
pensamiento y la intencién en la cual se requiere manifestar, buscando la mejor
forma de llegar al espectador. Esto puede ser un punto en que la figura humana

sea nuevamente fuente para investigacion en el campo del desnudo.
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h. CONCLUSIONES

e Se puede decir en lo que respecta al estudio de la figura humana que su
estudio fue un sondeo rapido por algunas de las principales épocas en la historia

del arte.

e El estudio de las obras de Joaquin Sorolla en su etapa impresionista
representando la figura humana fue fundamental para condensar la practica de
captar rapidamente un momento determinado de la vida y plasmarlo en el lienzo

de cada obra.

e El empleo de la fotografia ayudd a captar de mejor manera las diferentes
poses de las modelos, con las que se logré fijarse detenidamente en las
caracteristicas fisicas, y sobre todo alcanzar una satisfactoria observacion de los

lugares donde la luz se refractaba con mayor intensidad.

e Debido al estudio y andlisis de la produccién artistica de Sorolla, se realizé
la produccién de seis obras en las cuales se aplicé el criterio personal del autor
sobre el desnudo en cual no se mostro partes intimas que inciten a conceptos de

pornografia.

e Conjugando todo el proceso de investigacion, la exposicion pictorica fue el
medio principal de difusién de este tema, el cual segun las criticas de algunos
asistentes fue de buena aceptacién al ser una manera sutil de mostrar el desnudo
de una mujer, concluyendo que la intencién del artista de introducir al gentio

comun esta tematica fue aceptable.
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i. RECOMENDACIONES

e Durante el proceso de investigacion surgieron altos y bajos, por lo cual se
recomienda a los estudiantes de la carrera de artes plasticas que al abordar un
tema de un artista en especifico se debe poseer la seguridad que habra la
facilidad de informacién, haciendo un breve analisis en las diferentes bibliotecas y
librerias de la ciudad.

e La pintura como tal es un elemento manipulable, y para su mejor y correcto
uso se debe tener buenas bases, y en cuestion del impresionismo el manejo de la
cromatica es fundamental, se recomienda estudiar con atencion los tratados de
la pintura que surgieron en esta tendencia pictérica y que en la actualidad se la

retoma.

e El estudio fotografico fue un elemento que ayudo a cumplir el propésito de
elaborar la muestra pictorica, y por lo que se recomienda a los docentes se imparta
talleres iluminacién y fotografia para desnudo artistico.
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b. PROBLEMATICA

La representaciéon de la Figura Humana ha ocupado un singular lugar dentro de
las artes plasticas, ya que han sido numerosos los pintores que han dedicado

tiempo al estudio y tratamiento técnico del cuerpo humano.

La figura humana en el arte plastico tuvo importantes evoluciones, desde sus
primeras apariciones dibujisticas en la prehistoria, que formo uno de los pilares
fundamentales para inspirar a los artistas con las diferentes formas de interpretar
la forma del cuerpo humano; y se ha convertido en un elemento fundamental
para la creacion de grandes obras plasticas, por ejemplo lo vemos en las culturas
antiguas, como se da la representacion en escultura, con sus caracteristicas de
idealizacion, equilibrio, gestualidad y “de proporcionalidad, la ley de la frontalidad”
(Palacio. J. 2000. pag. 52)

Fue a partir del siglo XVI a principios de la edad moderna, en donde retoma el
protagonismo de la figura humana en su esplendor fisico, aunque en algunas
instancias se tomaba la belleza del cuerpo como un don divino, poco a poco ha
ido evolucionando este pensamiento y se fue dando una mayor importancia al
subjetivismo, tanto del autor como del espectador, de esta manera la

representacion del cuerpo humano toma mayor fuerza.

En Europa desde que se crearon las escuelas de bellas artes, en los paises de
Francia, Italia y Espafa la figura humana toma planteamientos que aportaron no
solo con la continuidad de ciertas ideas clasicas, sino que se adapta nuevas
estilos y técnica, e innova la representacion de la forma humana armonizandola
en composiciones mas elaboradas ya sea, dentro de una escena natural o una
escena imaginada por el artista, asi nos muestran los grandes representantes de
la pintura, por ejemplo Francisco de Goya en su obra “la maja”, donde nos muestra

una mujer desnuda, recostada sobre una sofa, aqui la obra esta elaborada en un
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ambiente cotidiano como lo es en una habitacion, también podemos mencionar
artistas que trabajaron la figura humana con técnicas diferentes a la pintura
tradicional, como son los pintores impresionistas que también mostraban la
belleza de la figura humana con pinceladas sueltas y siempre buscando la luz
natural, en campos abiertos y a diferentes horas del dia.

Claudio Monet manifiesta “no entiendo por qué la gente quiere entender mis
pinturas, cuando es suficiente con disfrutarlas”. Desde aquel entonces la figura
humana, en Europa ha permanecido presente como parte del trabajo de los
nuevos artistas, dando paso a que la sociedad encuentre en el cuerpo humano un
atractivo en la medida artistica, dando asi la importancia que se merece este

género artistico.

Joaquin Sorolla pintor espafiol cito "No hay nada inmavil en lo que nos rodea. Hay
gue pintar deprisa, porque jcuanto se pierde, fugaz, que no vuelve a encontrarse!",
este artista apasionado por escenas de la playa mostraba un deleite de la forma
de los cuerpos de sus personajes muchos de ellos anénimos dejando asi su estilo

grabado en la historia como luminico.

En Latinoamérica, desde finales del siglo XIX retoma mucho la pintura de las
tendencias surgidas en Europa, a pesar de que la produccion artistica de norte
américa es sobrevaluada por ser considerada como una hibridacion de las
escuelas europeas y las tradiciones locales, sin embargo esta mezcla, del estallido
de los ismos junto a la pintura indigenista que se desarrollaba en América latina,
produjo el despertar de la conciencia artistica, y con el tiempo el desarrollo de los
grandes exponentes dejan como evidencia en sus obras, la exploracion de la
figura humana “mestiza”, dando paso al arte indigenista donde se muestra la

realidad social y politica en que vivian los pueblos.

Los grandes exponentes de la pintura en el siglo XX en américa latina fueron los

artistas de los paises de México y Perq, gracias a estos maestros hoy en dia
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nuestra pintura es altamente heterogénea, dando paso a creaciones ricas en
cultura autéctona de cada una de las diferentes regiones, como ejemplo Fernando
Botero que su estilo Unico de pintar seres humanos de proporciones anchas
(gordos) “ el concepto es grande, la forma cambia, se vuelve mas forma, se
deforma y en esa nueva dimension, inflamada, voluptuosa y sensual, genera un
mundo en donde todo es mas naranja, mas guitarra, mas gato, mas

monja”’(Fuentes. C.1994, pag.35)

La pintura ecuatoriana toma una gran importancia en la época colonial donde “la
riqueza artistica esta recluida y conservada en los conventos e iglesias mas que
en otro lugar”, (Navarro.1985-pag.154) sin embargo poco a poco y segun las
circunstancias politicas y sociales en las cuales se fue desarrollando, y cambiando
la concepcion de la pintura adquiriendo un nuevo sentido, ya no como simple
objeto de decoracion, sino que tomaba un protagonismo social integrando al

artista con el espectador.

En el Ecuador, la pintura es retomada con muy buenas bases por todos los
artistas plasticos influenciados, o no, por estilos europeos. La representacion de
la figura humana es acogida en sus diferentes expresiones pictéricas ya sea
naturalista, realista y/o expresionista, como por ejemplo lo que hizo el maestro
Eduardo Kingman que mostro claramente la pintura indigenista, “utilizando para
su grandes y multiples propoésitos la denuncia y la critica’(Aguilar-2005-pag. 70)
interpret6 la vida de los menos afortunados, fueron escenas de vivencias de
indigenas victimas de abusos, dolor, hambre y pobreza, en estas obras la figura
humana era la principal fuente de la obra, lo importante es darle el protagonismo
gue desea manifestar el artista, tomando en cuenta las poses de él/la modelo que
nos transmite un mensaje, sentimientos o sensaciones que dan al espectador un
pasaje a la imaginacion para descubrir no solo aquello que se ve a simple vista,
porque en realidad el pintar un cuerpo es la forma de explorar en un ser, mas alla
de la realidad inmediata, es ver una belleza arménica, es una légica espiritual que

puede mover cosas, como el tiempo en que duro la elaboracién de la obra.
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En nuestra ciudad de Loja los artistas son de gran formacion académica,
reconocidos por sus trabajos de escultura, pintura de retratos, paisajes y mas; en
el arte plastico local la figura humana ha estado muy ligada con los artistas, un
claro ejemplo de entre muchos, son las obras de Fabian Figueroa que trabaja con
una variedad de tematicas, “su elemento esencial para sus composiciones es el
hombre, la mujer convertida en madre, por ser la mas bella expresion”. (Aguilar.
B 2005-pag.104) A estos cuerpos los alarga, les da expresiones descomunales
como que si fuera un intento de ver el alma de ese ser. Claramente Figueroa nos
ensefanza que el arte es para expresar las diversas manifestaciones de la belleza
de la figura humana y dejar de lado la concepcién de que el mostrar un poco de
piel no es un acto pecaminoso, por eso creo conveniente la aportacion de crear
una perspectiva diferente donde la belleza humana no solo sea nuevamente un
motivo mas de la plastica y se convierta en fuente de inspiracion como las flores

o los animales.

La representaciéon de la Figura Humana ha ocupado un singular lugar dentro de
las artes plasticas, ya que han sido numerosos los pintores que han dedicado

tiempo al estudio y tratamiento del cuerpo humano en el arte plastico.

En la actualidad se utiliza la imagen de la figura humana con fines ajenos a las
artes, y sigue siendo este un objeto de placer a la vista generando una concepcion
errénea de lo que simboliza el cuerpo, que limita la visibn de la verdadera

valoracion de este género.

Por eso la elaboracion del siguiente proyecto tiene como finalidad trabajar en la
linea de la interpretacion de la figura humana, de las obras pictoricas del artista
Joaquin Sorolla que representa la vida diaria de la gente, y asi retomar el cuerpo
humano donde al ser observado por toda la sociedad se entienda y asimile de
mejor forma lo que representa la figura humana, haciendo prioritaria la basqueda

de nuevas vias de interpretacion pictorica.
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c. JUSTIFICACION

Loja es considerada como la cuna de artistas y es indispensable que el
pensamiento del colectivo social siga creciendo en todos los ciudadanos, no solo
en aguellos que estan vinculados en las diferentes ramas que se desarrollan en
las artes, como en este caso la pintura de la figura humana, que atin no contempla

el 100% de aceptacion de los espectadores por falta de criterio sobre el tema.

Considerando que la figura humana debe ser vista como un simbolo méas de
belleza, de perfeccion espiritual, haciendo crecer el pensamiento de quienes
admiren el trabajo pictdrico y recapitular la concepcion de lo que significa la figura
humana en nuestra cultura, y no considerar tabu que esto tergiversa el significado

en el arte plastico.

Desde la tendencia pictorica (el impresionismo) crear una nueva perspectiva sobre
el significa del ser humano y acentuar en la sociedad un trabajo de calidad que
llegue a motivar al espectador a ver mas alla de simples rostros o cuerpos pintados
en un lienzo y asi dejar la puerta abierta a nuevas generaciones de artistas donde
puedan generar una mejor interpretacibon como punto de surgimiento para
mejores propuestas y ejecutar con facilidad estas representaciones plasticas

dejando a un lado la negatividad con la cual aun muchos espectadores lo perciben.

La pintura artistica como tal, es la forma de interrelacionar al artista, con el
espectador a través de su obra, mediante la aplicacién de las técnicas adquiridas
desde la academia que hacen factible un acercamiento hacia una nueva

percepcion de la pintura de la figura humana.

Por ello artisticamente creo justo contribuir para que no se tergiverse los
conceptos y la valorizacion que tiene la sociedad sobre esta tematica y por parte

de los artistas que expresan la belleza humana, mediante la pintura, y lograr obras
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de gran factura y buen contenido estético para atraer mas personas interesadas
en las artes plasticas, ya que las creaciones no deben limitarse sino que deben
ampliarse y difundirse para atraer mas adeptos a la pintura, y asi fomentar en los

estudiantes, nuevas actitudes de critica frente a los procesos artisticos.

El interés de trabajar la figura humana como tematica para esta investigacion es
una ventana a fomentar la sensibilidad del espectador, el artista expresa,
construye un lenguaje artistico-estético que permanentemente esta en contacto
con los sectores sociales a través del arte y la cultura, los resultados aportaran
nuevas vias de interpretacion mediante la creatividad, siendo asi un promotor de
la identidad artistica con fines de valorar, fortalecer, desarrollar y difundir la
cultura y el arte dentro del contexto de la realidad local.

94



d. OBJETIVOS

1. Generales.

Analizar los antecedentes histoéricos, técnicos y estéticos de
la pintura con la tematica de la figura humana en el

impresionismo.

2. Especificos._

Determinar las caracteristicas técnicas y estéticas sobre la
figura humana en el impresionismo de las obras de Joaquin

Sorolla.

Realizar una representacion pictorica sobre la figura humana
basandome en la técnica aplicada en las obras impresionistas
de Joaquin Sorolla, aplicando un estilo personal para
contribuir una vision diferente de la percepcion del figura

humana en la ciudad de Loja
Difundir através de una exposicion de las obras sobre figura

humana realizadas para lograr una concepcion diferente en

la sociedad sobre la belleza del cuerpo humano.
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e. MARCO TEORICO

1. Marco referencial.

El camino para afirmar una verdad es mediante las diferentes teorias del
conocimiento que cada investigador emplea, para el desarrollo de este proyecto
se tomara como referente el empirismo pues esta teoria del conocimiento nos
indica que la experiencia es la fuente del conocimiento humano, sostiene que la

Unica fuente del conocimiento son los sentidos, es decir, la experiencia sensible.

Segun el empirismo, el espiritu no aporta nada en la elaboracion del conocimiento,
pues, es una especie “de hoja en blanco” (Gispert. 2007. Pag. 312) en la cual es
la experiencia la que escribe. Todos los conceptos aun los mas generales y
abstractos son, por lo tanto, fruto de la experiencia sensible y lo indispensable es
conocer sobre los aspectos técnicos —tedricos relacionados al tema de la

investigacion.

2. Lafigura humana en la pintura.

La figura humana proporciona gestos, actitudes, placeres y dolores, tristeza y
alegria, pero es una compariera que esta presente en todas las facetas de la vida,
con el cual el ser humano transita por el mundo, y por ello siente la necesidad de
indagar en su conocimiento, en sus pormenores, en su aspecto fisico como
recipiente de su yo interior. Desde su faceta mas mundana, relacionada con el
erotismo, hasta la mas espiritual, como ideal de belleza, el cuerpo humano ha sido
un tema recurrente en la produccion artistica practicamente en todas las culturas

gue han surgido en el mundo a lo largo del tiempo.

Desde los origenes de la humanidad en la prehistoria, los hombres de esta época
pintaban con sangre de animales escenas de caza, o de luchas, incluso pintaban

temas la agricultura en los muros de sus cavernas, donde el hombre siempre era
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la parte fundamental de la representacion, con imagenes lejanas al realismo,
desde aquella época la figura humana es un género que mas se utiliza en la

plastica.

Desde la antigiedad el artista ha tenido que explorar en su esencia, de conocerse
a si mismo, tanto en el aspecto fisico como en el intelectual. “La figura humana es
considerada como uno de los temas mas desafiantes y caracteristicos que pueda
abordar un artista para estudiar la elegancia, la fuerza y el poder de la emocion”.
(Greck Albert. 1998. pag. 98)

La representacion de la figura humana dentro de la pintura siempre ha estado
ligado a la época de cada artista ya que ha reflejado algunos estandares sociales,
esta forma de plasmar el cuerpo puede tener diversas interpretaciones y
significados, desde lo mitolégico hasta lo religioso, pasando por el
estudio anatémico, o bien como representacién de la belleza e ideal estético de
perfeccion, como en la Antigua Grecia, donde “las figuras humanas son

ligeramente menos estereotipadas.” (Honour. 1986. Pag. 93)

La evolucion sobre la manera de representar al ser humano fue a la par que la
evolucion del pensamiento y es por ello que el arte antiguo nos muestra sus
pinturas basadas en estrictas proporciones, que conjuntamente con la perspectiva
jerarquica, nos indicaban el rango de cada personaje. Estas representaciones
artisticas tienen una carga simbdlica porque representaban las figuras con la ley
de la frontalidad hombros, ojos, vientre y pies eran de frente mientras que brazos
piernas y cabeza se ubicaban de perfil, todo este conjunto daba un caracter

magico, mitoldgico.

La acogida de la temética de la figura humana también fue notoria con su estilo

propio de estilizar el cuerpo, a pesar de que eran figuras imperfectas, estas no
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dejaban de mostrar gran expresién y vida; aunque las pinturas solo se dieron en

utensilios no dejan de ser importantes en la historia del arte.

En el arte romano, la figura humana toma una cierta elegancia de gran genialidad
donde la elaboracién de retratos esculpidos tenian caracteristicas muy realistas,
y toda la produccion de esta etapa tuvo una carga muy fuerte sobre escenas
narrativas e histéricas donde buscaban representar a los modelos inteligentes y
honestos, la principal representacion de la figura humana eran personajes de la

mitologia y de la epopeya.

Este género de figura humana sufri6 un cambio, no en forma inmediata, fue de
forma progresiva, pero esta variante de representar la figura del hombre y la mujer
se acentla en la edad media, donde a pesar de que el ser humano era un tema

en su mayoria ligado a la religion siempre estaba presente en las obras pictoricas.

En el renacimiento toma otra direccion y empieza una produccion pictérica mas
naturalista donde “el estudio del cuerpo humano, con figuras de una gravedad
clasica que influida por el platonismo llevara a los pintores a crear tipos humanos
de belleza casi perfecta, (Gonzales. 1999. Pag. 667) los retratos toman la
caracteristica de ser ya auténticas representaciones del ser humano, y dificilmente
se podia observar alguna imperfeccién ya que el tratamiento se pulia en hacer
lucir las expresiones faciales consideradas como ventanas del alma, cada artista
de esta época se apega al aprecio por la juventud, como simbolo de valor y triunfo
y rechazan el fracaso, por eso en sus obras no sefiala apersonas con

caracteristicas de envejecimiento, ni de enfermedad.

Con estas caracteristicas del arte renacentista se abre camino el estilo barroco

donde el protagonismo de la figura humana esta llena de teatralidad, energia y
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movimiento, aqui el artista buscaba la escena con mayor dramatismo donde la
fuerza o las acciones violentas son parte importante de la obra haciendo resaltar

pasiones, sentimientos interiores o temperamentos de los personajes.

Poco a poco el arte toma nuevas vias de representacion y a principio del siglo XIX
surge el romanticismo como movimiento pictérico, en esta linea artistica existe
una ruptura de lo tradicional y la pintura es mas libre donde la figura humana entra
como real e ideal de belleza de cada pintor, porque en esta etapa era mas

importante lo que el artista queria expresar antes que como lo pintaba.

Con estas rupturas en la pintura sobre la figura humana surgen los ismos:

Impresionismo, el cubismo, el fauvismo etc. El impresionismo por su parte se
caracterizaba por representar el cuerpo a través de pinceladas sueltas, rapidas y
no requerian llegar a un naturalismo preciso, solo bastaba con mostrar la actitud
de los modelos. Degas por ejemplo “recrea un mundo magico de poses, gestos,
expresiones, emocion inteligencia, sensibilidad vida total.”(Serullaz.1981.pag 91).
Cada uno de estilos pictdricos de los “ismos” no abandonan la representacion de
la figura humana, todos poseen caracteristicas diferente como por ejemplo el
cubismo donde se representaba los cuerpos de mujer o los retratos con formas

muy geomeétricas.

3. Lafigura humana en el impresionismo.

El impresionismo es una de las tendencias artisticas que rechazé la tradicional
practica de taller para reivindicar el trabajo al aire libre (Alonso0.1999.pag. 1080)
con esto se inicié la ruptura de la pintura clasica, donde predominaba el dibujo,

también esta tendencia reacciona en contra del realismo donde solo se trataba de
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imitar lo que se veia en su total verdad, aunque los artistas impresionistas se los
denominaba como bohemios combativos e independientes, fueron geniales en
sus obras, ya que no buscaba esta pintura lo sentimental ni lo subjetivo sino que
trataban de encontrar la relacidén entre el ser humano y la luz, “los impresionistas
a menudo escogian para sus pinturas un instante que un fotégrafo rechazaria”.
(Ullmann.2009.pag. 104)Una de las caracteristicas que se puede mencionar en
este estilo es que empiezan a emplear en los paisajes la figura humana como
parte principal de la obra, su técnica era suelta de pinceladas largas y cortas, y

de esta manera buscaban captar el instante donde una escena cotidiana surgia.

En el impresionismo la representacion de la figura humana no exigia exactitud a
tal magnitud que se reconozca o favorezca, esta caracteristica era de minima
importancia, mas bien esto en el “impresionismo se consideraba en este sentido
tranche de vie, que significa una muestra bien pintada,’(Padberg.2008, pag.
105)como muchas veces lo hacia Renoir que su interés era mas sobre el ser
humano y el efecto de luz como nos muestra en su obra “torso de mujer al sol”
aqui vemos un sutil movimiento del cuerpo de la mujer que envuelve al espectador

en sus brillantes tonos y su forma delicada.

Dentro del impresionismo se descarta la manera de posar en forma convencional
y pasa a la captacion rapida de los momentos cotidianos, que son fugases donde
se pretende encontrar el momento que revele la verdad de la vida de cada persona
por ejemplo, Edgar Degas, “su pintura era centrada en el mundo urbano en todos
Sus aspectos y tipos mas caracteristicos”(Alonso.1999.pag. 1086) como los
salones de danza donde la captaba con gran fidelidad la gestualidad del cuerpo
de las bellas bailarinas y nunca dejaba de representar el gran movimiento que

ellas mostraban.
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4. Sorollay lafigura humana.

El artista espafiol Joaquin Sorolla es uno de los representantes de mayor valia del
arte impresionista de su pais y de aquella época, sus obras denominadas
“luminicas” lograron una excepcional transparencia, sus veladuras dieron un
naturalismo sobrecogedor. Sus obras estuvieron influenciadas por la Escuela de
Norwich, en donde representantes como John Crome y John Sell Cotman fueron
importantes, incluso para el desarrollo del arte de Willam Turner y John
Constable, quienes a su vez son importantes precursores de un arte realista a
punto de surgir. De esta manera, el tratamiento de la figura humana estaba dando
Sus primeros pasos en cuanto a pintarlo al aire libre, y dejaba de lado a las

pinturas idealizadas del rococ6 de Gainsborough o Poussin.

En Francia, también tuvo representantes mientras se estaba gestando la escuela
realista con Courbet, Millet o Daumier como representantes principales, y pintores
centrados en las actividades cotidianas, en el tratamiento de la luz, y sobretodo el

caracter antiacadémico y comprometido con las clases sociales bajas del medio,

De otra parte, la escuela impresionista se gestaba en “el sotano del arte” llegando
poco a poco a su reconocimiento, pintores como Monet o Renoir, transformarian
la concepcion del color, y la luz, esto sera quiza la mas cercana influencia para
Sorolla, en donde la luz pasa iluminando sus cuerpos con una fuerza que recuerda
a “la vocacion de San Mateo”, pero aplicado a representar la figura humana y sus
cortes de luz y sombra. El claroscuro lograra un protagonismo axial en la obra del
artista, y se vera influenciado por la forma del tratamiento de la acuarela inglesa

del siglo XIX de Thomas Girtin o Paul Sandby.

Entonces, Sorolla habra logrado una interrelacion entre el tratamiento de la luz

impresionista y la forma de capturar el paisaje de la acuarela inglesa de entonces.
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Asi, en sus obras existe una asombrosa limpieza en el tratamiento de las escenas
y una luz viva que desborda entre escenas nada especiales, solo el ojo sutil del
artista que congela la escena vacua, la vida transitoria en medio de actividades
cotidianas, Sorolla menciona “yo pinto con los 0jos y cuanta mas luz, mas verdad

cuanta mas verdad mas belleza”.

Sorolla, “pretende mostrar la vida real de las personas” (Ullman. 2008. pag. 95),
y asi se plantea las cosas y representa escenas de la vida diaria donde sus
modelos tiene la libertad de moverse, en el mar, Joaquin Sorolla tiene todo el
esplendor que busca plasmar, tanto el brillo del sol en los cuerpos mojados y el
brillo en al agua, inserta su caballete en la arena del mar y empieza a pintar esos

personajes fugases que no dejan de moverse en especial los nifios.

Sus personajes son miembros de una sociedad que no tiene relacion con la
burguesia son del pueblo, son gente andénima en muchos de sus casos, sin
embargo Sorolla es hombre de familia que se entrega a ellos en todo sentido y
ellos forman parte de sus representaciones pictéricas, asi nos muestra a su
esposa que posa de espaldas, la representacion la hace ver como una mujer fragil

y delicada.

5. Marco conceptual.
e Género. Pintura de. Representacion pictorica de escenas de vida cotidiana
e Impresionismo._Movimiento artistico, especialmente pictérico y musical,
surgido en Francia a finales del siglo XIX y extendido por Europa a

principios del siglo XX que pretende reflejar en las obras las sensaciones e

impresiones experimentadas por el artista; pictéricamente, defiende la
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plasmacion directa e inmediata de las impresiones visuales por medio del

colory la luz.

Mitologia._ Conjunto de mitos o historias que narran las acciones de los
dioses y los héroes de la Antigiiedad, y que pertenecen a la historia, la

cultura y la religion de un pueblo.

Naturalismo._Tendencia artistica que propugna la representacion de los

objetos tal como los percibimos a través de los sentidos.

Perspectiva jerarquica._ es la que se utilizaba en el arte egipcio o en el
arte romanico y gotico. Cuando se ensefla una escena con varios
personajes, el mas importante (por jerarquia moral, social o religiosa) se lo
muestra de mayor tamafo relativo que el resto. En el caso del arte egipcio,
siempre las figuras de mayor tamafio son el dios-diosa y el faraon.
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f. METODOLOGIA

1. Tipo de investigacion.

El tipo de investigacion que se desarrollara es cualitativa, por que este tiene como
método la recoleccion de datos sin medicion numérica para descubrir o afirmar
preguntas de investigacion, utilizando multiples perspectivas para comprender el
fendmeno de estudio. La investigacion cualitativa se basa mas en una logica y
proceso inductivo (explorar y describir, y luego generar perspectivas tedricas), van
de lo particular a lo general, sin tener que probar una hipoétesis, éstas se van
generando en el transcurso del proceso y se van reafirmando conforme se

recaban mas datos o simplemente son el resultado del estudio.

El método cientifico es viable para este proyecto pues se realizara una seria de
operaciones ordenadas para obtener un resultado pre-establecido, partiendo del
método documental que se caracteriza por la recoleccion de informacion
bibliografica, relacionados con textos especializados, revistas de arte,
documentales etc., con la finalidad de obtener informacion sobre el objeto a
investigar, esto nos ayudard a precisar la naturaleza y el alcance de este proyecto,
fragmentando algunos aspectos con la finalidad de lograr su mejor comprension
y desarrollo, partiendo de lo global a lo particular. Ademas se empleara el método
descriptivo que consiste en evaluar ciertas caracteristicas de los datos reunidos

sobre la produccion artistica de Joaquin Sorolla.

El método inductivo es un estudio que partira de lo particular que son las obras de
figura humana de Joaquin Sorolla para llegar a un concepto general de su forma
de representar al ser humano en escenas cotidianas, se utilizara la observacion,
y experimentacion que permitird demostrar en la elaboracion de las obras, una
vez llegado a concretar el estudio de la figura humana utilizaremos el método
deductivo donde presentaremos conceptos y definiciones. El analisis también sera
parte de esta investigacion ya que se abordara la tematica en sus aspectos

minimos para facilitar la comprension de la teoria y la parte artistica.
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La observacion como técnica es la parte importante puesto que nos permite
analizar la produccion artistica para obtener informacion sobre las obras pictoricas
de Joaquin Sorolla, y de esta forma me permitira percibir de mejor manera la
informacion de la aplicacion de la técnica en la etapa de la pintura impresionista
para luego procesar toda esta informacion, clasificarla y seleccionar lo mas

relevante para nuestro tema.
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g. CRONOGRAMA

Afio 2014 2015 2016
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Actividades

Elaboracion de proyecto

Aprobacion del proyecto

Aplicacion de instrumentos

Procesamiento de la
informacion

Presentacion del informe

Elaboracion de obras

pictéricas

Sustentacion privada

Realizacion de correcciones

Presentacion de obras

artisticas

Sustentacion publica

*Elaboracion de obras artisticas de acuerdo a indicaciones técnicas y estéticas del director de trabajo tedrico-préactico
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h. PRESUPUESTO Y FINANCIAMIENTO

1. Recursos humanos.

Director de tesis

Investigador. (Israel Pinzén)
Colaboradores.(asesores durante la tesis)
Personal docente

Coordinador de investigacion

YV V V VYV V V

Artistas plasticos de Loja.

2. Recursos materiales.
Ordenador.

Copiadora.

Cuaderno de apuntes.
Cuaderno de apuntes de dibujo.

Material de escritorio.

YV V. V V V V

Internet.

3. Recursos técnicos.

» Fichas bibliograficas

» Observacion cientifica
> Libros

> Revistas
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4. Presupuesto.
Ingresos.

Todos los ingresos para el desarrollo del proyecto seran financiados por
créditos bancarios necesarios realizados por el estudiante que desarrollara la

investigacion.

Egresos.

Material bibliografico 200 dolares
Impresién y digitacion 200 dolares
Borrador del proyecto 150 dolares
Copias de libros 50 ddlares
Copias del informe final 50 ddlares
movilizacion 200 dolares
Elaboracion de las obras 1500 dolares
encuadernacion 250 dolares
TOTAL 2.600 ddlares

Todos los gastos correran a cargo del estudiante que realizara la

investigacion
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Anexo 2

GUIA DE OBSERVACION.

Autor:

Obra:

e Temaética (Figura Humana).

1. Artista.
Joaquin Sorolla
2.-Cromética
Colores Frios

3.-Texturas
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4 .-Estilo.

Impresionismo
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Figura Humana
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8.-Técnica.
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Anexo 3.

Los bocetos respectivos previos a la elaboracién de las obras pictéricas se
presentaran en formato A3 anillado y presentado junto al documento del proyecto

de tesis.
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