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Resumen

El presente trabajo de titulacion pretende elaborar dos obras de pintura expandida cuya base
conceptual radica en la reflexion del uso de los marcos en las pinturas; siendo este, por lo
general, una exigencia institucional normalizada que dictamina la manera correcta de montar
un lienzo o un cuadro de manera museografica, sin embargo, el acto de enmarcar la obra
parece ser una imposicion, mas que una herramienta que pueda expandir los recursos
conceptuales en las artes. La inclusion de la marqueteria protege a la pintura, afiade valor
economico, pero no tiene una conexién hacia el contenido pictérico de la misma; lo que obliga
a larelacion lienzo-pintura a permanecer en su campo, dificultando la posibilidad de colaborar
y expandir sus propuestas creativas hacia otras disciplinas.

Palabras clave: deconstruccion, marco, revalorizacion, apropiacion pictérica, roles
de género
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Abstract

The present degree work is set to elaborate two works of expanded painting whose conceptual
basis lies in the reflection of the use of frames in paintings; this being, generally, a normalized
institutional requirement that dictates the correct way to dangle a canvas or a painting in a
museographic way. However, the act of framing seems to be an imposition, rather than a tool
that can expand the concepts in the art field. The inclusion of marquetry protects the painting,
adds economic value, but has no connection to its pictorial content; which forces the canvas-
painting relationship to remain in its field, hindering the possibility to collaborate and expand

their creative approach towards other disciplines.

Keywords: deconstruction, framework, revaluation, pictorial appropriation, gender

roles
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Introduccién

En el campo de las artes plasticas, el museo es un espacio expositivo en donde se destinan
la mayoria de pinturas, sin embargo, el acto de colocarlas en una pared se ha hecho por
siglos y aunque la tecnologia ha cambiado los paradigmas sociales, la manera de exponer
obras pictéricas a la sociedad parece mantener la misma linea, mas aun en el Ecuador donde
segun el andlisis publicado por el diario EL COMERCIO (Estudio: Artistas ecuatorianos deben
dedicarse a otras actividades para sobrevivir, 2022) el arte no es una necesidad para el
estado animico de la poblacion y mas del 55% de quienes trabajan en el medio artistico se
ven en la necesidad de buscar otras fuentes de trabajo para poder subsistir.

Razon por la cual, es necesario innovar la manera de comunicar el arte en la sociedad al
redefinir la relacion entre pintura y pared como soporte expositivo, ademas del factor que une
ambos objetos, siendo este, el marco. La accién de enmarcar ha sostenido a la pintura por
siglos, no solamente desde un acto fisico de marqueteria para guardar la pintura que afiade
valor econdmico o jerarquia social, sino también los marcos conceptuales que mantienen al

cuadro sin posibilidad de enraizar en diferentes géneros mas alla del pictorico.

El término “expandido” dentro de las artes no solamente alude hacia los métodos de creacion
artistica, que abren la posibilidad de colaborar con otras disciplinas para experimentar con los
materiales, soportes o conceptos, sino también a expandir el acto de consumo del arte.
Cuando la critica de arte e historiadora Rosalind Krauss introdujo este término en la historia
del arte con su ensayo Escultura en el campo expandido, publicado en la revista October en
1979 y reimpreso en el libro La Posmodernidad en 2002, lo hizo para enfatizar un cambio en
los limites tradicionales de la escultura y la pintura, y para describir el surgimiento de nuevas
formas de arte que no encajaban en esas categorias. Krauss argumenté que el arte
contemporaneo se estaba liberando de las estructuras y fronteras tradicionales mas alla de

las disciplinas tradicionales.

De igual manera, en el trabajo curatorial de la arquitecta y disefiadora italo-brasilefia Lina Bo
Bardi, se destaca una innovadora forma de presentar las pinturas al publico en los afios 60
en Brasil, en lugar de exhibir pinturas en paredes convencionales, Bo Bardi las suspendi6 en
paneles acrilicos transparentes que colgaban del techo. Los paneles se organizaron de
manera que permitieran a los visitantes ver las pinturas desde ambos lados, creando una
experiencia dindmica e interactiva. (Caffey y Campagnol, 2015) Este enfoque de la exhibicion
de exposiciones supuso un alejamiento radical del disefio tradicional de los museos, en el

qgue las pinturas normalmente se exhibian en las paredes o en vitrinas. Los paneles
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suspendidos de Bo Bardi crearon una sensacion de ingravidez y transparencia que permitio

a los visitantes ver las pinturas bajo una nueva luz y desde diferentes perspectivas.

Partiendo de este breve analisis se propone la elaboracion de dos obras de pintura expandida
pensadas desde la liberacién del objeto pictorico de la pared y la deconstruccién del uso del
marco, al incorporar materiales reciclados que expongan dentro de su iconografia la
corporalidad femenina simbolizada desde la apropiacion pictérica, para redefinir el acto
simbalico, fisico y expositivo alrededor de las pinturas. El proyecto de titulacién no contempla
la exposicion de los objetos artisticos, sin embargo, ambas obras estan hechas para romper

la relacion con el marco y con la pared respectivamente.

La primera obra de pintura expandida esta hecha en un soporte de carton de televisién plasma
LG de 55 pulgadas, se hace uso de la apropiacion pictérica con la emblemética obra de Las
meninas de Veldzquez (1656) para responder a la incognita sobre: ¢(Qué es lo que
verdaderamente pint6 el autor al incorporarse dentro de la pieza pictérica?, se emplea la
iconografia religiosa catdlica sobre el relato de Moisés bajando del monte Sinai mencionado
en el libro del Exodo 32:15-19, segundo libro de la Biblia hebrea y el Antiguo Testamento de
la Biblia Latinoamericana (s.f), se relata que Moisés descendi6 de la montafia cargando las
dos tablas de los Diez Mandamientos, solo para encontrar a los israelitas adorando un becerro

de oro.

La resignificacion del marco en esta obra pretende liberar a la pintura de la pared al plasmar
la historia en las cuatro caras del cartdn y en su cara posterior se retrata la version de Aaroén,
hermano de Moisés, en la poco conocida batalla a muerte que tuvieron luego de que sea él
quien ordend venerar el becerro de oro. La continuacion del relato biblico es extraida de la
novela La fuerza vital del cielo anterior del cientifico, neurofisidlogo y psicélogo Dr. Jacobo
Grinberg (1991) que relata las vidas pasadas de un personaje nacido en Andrémeda, y tras
violar la zona prohibida en el universo es castigado y enviado al planeta Tierra por 11 vidas
sucesivas para aprender el verdadero significado de la humanidad y el amor. En una de esas
vidas reencarna en la época de Moisés para contar una historia expandida sobre el relato

conocido en la biblia de los israelitas adorando al becerro de oro.

La segunda obra para el proyecto de titulacion consta de dos objetos: el marco y la pintura.
La manera en la que se pretende mostrar la deconstruccién del uso del marco, obliga a
separar a los objetos y mostrarlos como piezas independientes que se complementan, mas
no se limitan, es decir, para esta obra se pretende hacer uso del marco, Unicamente para
intervenir este soporte de manera pictorica y asi expandir el acto de contar una narrativa

visual, al crear la continuacién de lo que contiene la pintura. Asi, se hace uso de la apropiacion
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pictorica, con la iconica obra de la sensualidad del Nacimiento de Venus de Botticelli (1486)
con la diferencia de que la composicion de la obra est4 cortada de manera intencional, los
personajes no estan pintados completamente porque el soporte ya no tiene espacio y ese
motivo obliga a la incorporacién del marco, no como custodio fisico del objeto mas pequefio
sino como un objeto independiente y autdnomo que contiene la expansién de la narrativa

usada en la apropiacién pictorica.

La obra bordea la delgada linea entre el tabu del placer en la masturbaciéon femenina ligada
a la imposicion de la maternidad, cuando se trata de la exploracion y el goce de la sexualidad
femenina, los limites son mas forzados, desde el paradigma masculino, la madre y la mujer

no pueden gozar del mismo privilegio sexual.

En el propésito de expandir el acto pictorico, la segunda obra consta de la incorporacion de
hilos rojos en los extremos y contornos tanto del marco como de la pintura, tomando como
referencia el trabajo instalativo de la artista japonesa Chiharu Shiota, esto, con la intencion
de buscar un poco de claridad en cuanto a las ideas, puesto que la decisién personal de
representar de manera visual el inconsciente, se hace mediante un nido o red de hilos rojos
saturados, donde las ideas no fluyen ni son visibles de manera autbnoma para ser observadas
e incorporadas en el cotidiano. Asi, en la presentacion final de las obras, existe cierto orden

en estos hilos, lo que facilita la vision de la pintura que representa una ventana a la realidad.

La fundamentacion tedrica del presente proyecto se acompafa de un relato progresivo de
acontecimientos expositivos en la historia del arte, para entender coémo la relaciéon entre el
marco y la pared blanca del museo han secuestrado a la pintura, imposibilitando su
florecimiento hacia propuestas que vayan a la par de los avances tecnoldgicos y sociales. Sin
embargo, se puede argumentar que el presente proyecto constituye una exégesis analitica,
al ilustrar las decisiones creativas de conceptualizar dos obras de pintura expandida bajo la
intencion de reflexionar e innovar en la elaboracién de los objetos pictdricos para un contexto
ecuatoriano, donde los quehaceres artisticos mantienen la calma creativa en tiempos donde

es menester un despertar artistico colectivo.
Desarrollo

2.1 Reflexion histérica de marco-pintura y pared
2.1.1 Ladeconstruccion del uso del marco fisico y conceptual en las pinturas

Cuando la linea que separaba a los espectadores de la obra de arte se vio en la forzosa
necesidad de desaparecer, fue motivo para la especulacion de su muerte. Se asumia que

jamas existirian testigos de ese sentido de reverencia que se le debia dar a aquellas obras
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colosales del Renacimiento o del Barroco como la pintura del Nacimiento de Venus de
Botticelli (1486) o la enigméatica pintura de Las Meninas de Diego Veldzquez (1656). Claro
esta, que dicha defuncién de la que se hablaba no era de manera literal; y en definitiva no se
trataba de una desaparicion, puesto que, Elena Olivera en su texto Estética: La cuestiéon del

arte (2005), analiza el pensamiento Hegeliano sobre el fin del arte y afirma que:

Debemos tener en cuenta que, al hablar de “pasado del arte”, Hegel no usa la
palabra ende (fin) sino (disolucion). Refiere entonces a un “morir” que es, al mismo
tiempo, un renacer. Si un tipo de arte muere, otro mas “liberado” aparece, en una
relaciéon dialéctica que disuelve la contradiccién. De esta manera, el espiritu se libera

muriendo. (p. 230)

Es posible decir que el arte no puede morir y en todo caso, esa muerte es un necesario
sacrificio para renacer y adaptarse hacia nuevas manifestaciones artisticas que desafian los
limites de tiempos pasados; van mas alla de sus disciplinas para dar vida a nuevas

experiencias y empuijar la cultura a un espacio de convivencia mas creativo y experimental.

El marco como objeto, dentro de los espacios expositivos como museos o galerias, posee la
habilidad de comunicar al espectador que lo que tiene enfrente es una imagen, ya sea
observable o reflexiva. Mediante el marco se separa al objeto artistico del espacio transitorio,
haciendo mas obvio el caracter hieratico de los espectadores y la incapacidad de exteriorizar
emociones debido a la poca participacion que tiene el publico en el consumo actual de las

pinturas.

2.1.2 Jacques Aumont sobre el valor del marco-objeto

El tedrico y critico de cine Jacques Aumont, en el afio 1992 presenta el texto La imagen, en
donde reflexiona acerca de lo que se presenta al espectador como real y su intencién de
definir un contexto donde el campo cinematografico y televisivo poseia el poder de influenciar

el pensamiento de las masas.

Aumont (1992) define la etimologia del término “marco” desde la palabra francesa cadre, que
a su vez viene del latin cuadratum que significa cuadrado (p. 153), lo que empez6 a ser mas
evidente luego de los primeros modelos de televisiones que eran mas ovalados y que

ahogaban la imagen.

Durante los movimientos artisticos, la incorporacion del marco en las pinturas, en sus inicios,
pertenecia a una préctica de la burguesia, ya que dotaba de estatus, valor e importancia a
las obras. Sin embargo, desde los griegos existia una tendencia a contener las obras dentro

de un marco ya sea pintado o incluso esculpido como lo son algunos mosaicos de la época
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helenistica. Es menester clarificar que la percepcion de un objeto que delimite una obra, ha
estado implicito por mas de dos milenios. Sin embargo, también en el texto La imagen se
explica que algunos objetos pictdricos fueron pensados sin la necesidad de existir con un
marco, como son las pinturas chinas que se presentan a manera de rollos verticales u

horizontales que prescindieron de marqueteria (Amount, 1992, p. 154).

La obra del artista estadounidense Samuel Morse titulada Galeria de Louvre de 1831-1833
(ver Figura 1), nos muestra de manera clara el montaje de los salones de pintura de la época,
es evidente cémo la distribucion de cada obra denota su importancia, las pinturas colocadas
en la parte superior, por lo general, eran las mas grandes y tenian una ligera inclinacion para
alcanzar la vista de quienes presenciaban los espacios, mientras que, en el centro se
encontraban las obras mas importantes y en la parte inferior resultaban las obras que
evidentemente recalcaban la posicion entre el espectador y la pintura. El montaje era como
un gran mosaico donde se pretendia aprovechar la pared en su totalidad. Sin embargo, hubo
un fuerte descontento por parte de los artistas, pues la colocacién de las obras de dicha
manera colapsaba el espacio visual de los espectadores y no permitia la armoénica
apreciacion de las obras como sucesos individuales, en este caso, el marco, si se exageraba,

podia reclamar la atencion visual, pero permanencia desconectado de su contenido pictorico.

Figura 1.

Galeria de Louvre

Nota. Adaptado de Galeria de Louvre [Pintura], de Samuel Monse, 1831, Arthive
(https://arthive.net/res/media/img/oy800/work/baa/430269@2x.webp). Obra de Dominio
Publico.

En cuanto a los marcos, en la obra El gabinete de curiosidades de Cornelis van der Geest

pintada por Willem van Haecht en 1628 (ver Figura 2), es inevitable notar la presencia
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predominante de cada uno de los marcos, pues cuanto mas imponentes son, jerarquizaban
la obra y al saturar la pared se evidencia la dependencia de la pintura con el soporte, dandole
un valor de mayor importancia que los que se encontraban a su alrededor; el marco permitia
su apreciacion con un sentido de reverencia por parte del publico, por lo que, Aumont (1992)

habla de las funciones del marco siendo una de ellas la funcion simbdlica:

El marco vale tan bien como una especie de indice que dice al espectador que
estd mirando una imagen, la cual al estar enmarcada de cierta manera debe ser vista

de acuerdo a ciertas convenciones ya que posee cierto valor. (p. 155)

Aumont (1992) también le atribuye una funciébn econdémica a la inclusion del marco “El
enmarqgue en la forma en que lo conocemos aparecié relativamente al mismo tiempo que la
concepcion moderna del cuadro como objeto separable, intercambiable que puede circular

como una mercancia en los circuitos econémicos” (p. 155).

Asi, la incorporacion del marco en su funcibn econdémica provee a la pintura de un

acompafamiento fisico que lo ayuda a su traslado al mercado del arte.

Figura 2.

El gabinete de curiosidades de Cornelis van der Geest

Nota. Adaptado de El gabinete de curiosidades de Cornelis van der Geest [Pintura], de
Willem van Haecht, 1628, Sobre Bélgica (https://ev6ebnbizf5.exactdn.com/wp-
content/uploads/gabinete-de-curiosidades-de-van-
haecht.jpg?strip=all&lossy=1&resize=500%2C376&ssl|=1). Obra de Dominio Publico.

En los primeros salones de pintura, el espacio de distribucion de la obra pictérica fue pensado
para que ocupe el espacio paralelo a la pared, si bien tenian cierta inclinacion algunas obras,

la posicién era determinada por la distancia hacia las personas y era menester ajustar la
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posicion para que sea perceptible a los visitantes. Sin embargo, la primera vez que un objeto
en yuxtaposicion se presentaba de manera intencional para romper la relacion que se tenia
en los museos fue por parte de Malévich (1910) como se puede ver en la Figura 3, con su
muestra llamada cero con diez donde un elemento disruptivo se roba la atencion al ser
colocado con una direccidn perpendicular con respecto a la pared. Si bien, el acto de dar
cierta inclinacion a la obra hoy en dia no es de tal asombro, en dicha época usar de manera
intencional los soportes en contra de las direcciones establecidas, sin duda constituye un acto

de necesidad por liberar a la pintura.

Figura 3.

Cero con diez

Nota. Adaptado de cero con diez [Fotografia], de Kazimir Malévich, 1910, Macla Arquitectos
(https://maclaarquitectos.files.wordpress.com/2013/01/mavelich.jpg?w=768&h=486). Obra

de Dominio Publico.

Una emblematica exposicién pictérica en donde el marco no roba la atencién a la pintura fue
en el MOMA. Desde los afios 50 el museo comenzé a comprar pinturas de Las Nenufares de
Monet (1898 a 1926), mas de dos décadas después de su muerte, las pinturas tuvieron gran
recibimiento con el surgimiento del expresionismo abstracto y varias de las pinturas de gran

tamafio fueron presentadas al publico.

El artista estadounidense William C. Seitz retiré los marcos de las famosas pinturas para la
exposicion en el Moma en el 1960 (Pintura Basica, 2020a). Los cuadros parecian
reproducciones hasta que se apoderaron del espacio y con la intencion de sumergir a los
espectadores a detener el tiempo se colocaron sillas en el interior de las salas para prolongar

la apreciacion de las pinturas tal como se puede ver en la Figura 4.
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Figura 4.

Nenufares de Monet en el Moma

Nota. Adaptado de El triptico de Los nenufares de Monet en una exposicion del Museo de
Arte Moderno [Fotografia], de Mary Altaffer, 2019, The New York Times
(https://staticO1.nyt.com/images/2019/05/31/arts/03monet-12/merlin_155725422 25ee7dab-
8e84-4d9c-9977-c757eb9c5365-jumbo.jpg?quality=75&auto=webp). Todos los derechos

reservados.

En este caso, no es necesario el uso del marco de gran tamafio porque lo que se plantea es
la disolucion del limite entre la obra y la pared, al retirar los marcos, los espectadores pueden

distorsionar el espacio y es la percepcion del publico lo que expande la misma obra.

De igual modo, en el Museo de la Orangerie en Paris se aprovecha el espacio concavo de
las paredes como se puede ver en la Figura 5, dando la ilusién de que no existe horizonte ni

bordes.

Figura 5.
Paredes concavas en el Museo de la Orangerie

)
Rk © Hereé Albwie

Nota. Adaptado de Sala das Nymphéas, no Musée de I’ Orangerie, em Paris [Fotografia],
Manual Do Turista (https://i0.wp.com/manualdoturista.com.br/wp-
content/uploads/2017/01/Mus%C3%A9e-de-Orangerie.jpg?w=650&ssl|=1). Todos los

derechos reservados.

Jorge Eduardo Vallejo Castro



UCUENCA 14

El marco ocupa el minimo espacio para dar soporte a las obras por el gran tamafio de sus
lienzos. En este caso, aunque la intencién implicita de abandonar el marco es importante, la
pintura mantiene una relacion estrecha con la pared, el paralelismo entre la pared y las obras

parece acompafar a la pintura para que esta no abandone su espacio.

2.1.3 Lina Bo Bardi y su replanteamiento arquitecténico del espacio museografico

Lina Bo Bardi fue una arquitecta, artista y activista de origen italiano, en el afio 1947 junto a
su esposo el artista Pietro Maria Bardi, viajaron a Brasil para presentar algunas obras de arte,
donde conocieron al magnate de la prensa brasilefia Francisco de Assis Chateaubriand quien
habia comenzado una coleccién de obras de arte. El magnate brasilefio tenia la intencién de
fundar un museo y con la ayuda de donaciones de empresarios del pais, hizo la propuesta a
Pietro de ir a Europa y conseguir huevas piezas pictéricas para una reserva que pueda ser

expuesta en Brasil bajo la curaduria de él junto a su esposa.

En el afio 1947 el Museo de Arte de Sao Paulo (MASP) dio apertura a su nuevo espacio
expositivo donde Lina Bo Bardi comenzaria un proyecto de estrategias museoldgicas para
dar vida a una de las mas exitosas propuestas curatoriales que innovaron la manera de
presentar las pinturas. Lina tenia como finalidad para la curaduria del MASP, desafiar la
sistematizaciéon de los museos como ella lo denominaba un “mausoleo intelectual’. La
arquitecta originaria de Roma tenia como punto focal la relacién entre el visitante y las
pinturas. Por lo que decidié no hacer distincion alguna entre las obras modernas y antiguas,
borrando el criterio cronolégico para que la colocacion arbitraria de cada pintura pueda
eliminar la idea preconcebida de que los fondos de terciopelo en los que se colgaban a las

obras clasicas inmediatamente generaban una distincién de clases sociales.

En la primera exposicion con las obras de la coleccién privada, Lina Bo Bardi presenté las
pinturas desprendidas de las paredes y en su lugar se colocaron las obras en tubos metélicos
(ver Figura 6), que se instalaron en el piso y techo. Bo Bardi fue inflexible con su visiéon para
la curaduria y su éxito se recalcd con el numero de personas que visitaban la muestra,
también gracias a la gran cantidad de apoyo hacia la inusual manera de mostrar las obras y
el pequefio nimero de quejas. Bo Bardi comenté sobre este acto de liberacion de las pinturas

alegando que:

Las obras de arte modernas se estandarizaron de manera similar, por lo que
se ubicaron de tal manera que no las pusieran en relieve ante el espectador, sino que
las pusieran a la vista del espectador. No se dice, por tanto, “hay que admirarlo
[porque] es un Rembrandt”, sino que deja al espectador una observacién pura y sin

pretensiones... (Bo Bardi, 1950, como se cit6 en Caffey y Campagnol, 2015)
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Con respecto a los marcos de las pinturas, la misma Lina Bo Bardi afirmé que los “contornos
evocadores” fueron reemplazados por opciones mas neutras, reafirmando la importancia de

generar un vinculo entre personas y pinturas.

Las principales influencias de Bo Bardi se basaron en el racionalismo italiano de los afios
treinta, se buscaba anular a las paredes como un espacio de glorificacion del contenido
pictorico y al colocar la muestra, se baso en el trabajo de Franco Albini del afio 1941
presentado en Milan en la Galeria Brera.

Figura 6.
Exposicion de Lina Bo Bardi en el MASP

Nota. Adaptado de Mostra Scipione e del Bianco e Nero [Fotografia], de Franco Albini,
1941, Journal of Conservation and Museum Studies (https://storage.googleapis.com/jnl-up-j-
jcms-files/journals/1/articles/90/submission/proof/90-10-1028-1-17-20150316.jpg). Todos los

derechos reservados.

El espacio expositivo de la Galeria Brera anula las imposiciones jerarquizadas y en su lugar
se enfatiza en generar una conexion sensitiva al proveer el espacio de herramientas que
faciliten su consumo visual como lo son las sillas y la separacion de la pintura del fondo
sumado al aspecto neutro de los marcos, aspiran a un sumergirse dentro de la pintura en

lugar de venerar y enaltecer su manufactura o su origen.

Bo Bardi también menciona la influencia que tuvo en su trabajo con la exposicion presentada
en Milan en el afio de 1934 por Edoardo Persico y Marcello Nizzoli en la Sala de las Medallas
de Oro (ver Figura 7), una exposicion que mostro fotografias con tematica aeronautica por lo

gue la manera innovadora de presentar dichas fotografias fue mediante una instalacion que
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liberaba a las imagenes de la pared al generar un paralelismo entre historias de la aviacion
con la muestra que parecia tener a las pinturas que flotaban sobre estructuras como las que

recubren a los aviones.

Figura 7.
Sala de las Medallas de Oro

Nota. Adaptado de Sala delle Medaglie d’Oro (Gold Medals Room) [Fotografia], de RIBA
Photographs Collection, 1934, Journal of Conservation and Museum Studies
(https://storage.googleapis.com/jnl-up-j-jcms-files/journals/1/articles/90/submission/proof/90-
10-1029-1-17-20150316.jpg). Todos los derechos reservados.

El indiscutible éxito que la exposicién tuvo gracias a la ayuda creativa de Bo Bardi llevo la
coleccién del Museo de Arte de Sao Paulo a una gira internacional por paises como: Francia,
Alemania, Bélgica, Inglaterra, Italia y Estados Unidos; que culminé con la construccion de un
espacio creado especificamente para albergar a las obras del MASP que comenzé su
edificacion en el afio 1960 y su inauguracién fue 8 afios después en la ciudad de Sao Paulo

en Brasil.

Luego de la inauguracion del nuevo museo, Lina propuso un soporte que pueda reflejar el
aura solitaria y sagrada que existia mientras la obra era producida, por lo que lleg6 a la
conclusién de que seria mejor colgarla en un soporte de vidrio dotando a la pintura de un
marco transparente que mostrara lo que naturalmente pasaba alrededor, esto hacia que los
limites de las pinturas obtuvieran colores envolventes y cautivadores que permitian cobrar
vida en cuanto se juntaban con el espectador, como se puede observar en la Figura 8 (Caffey

y Campagnol, 2015).
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Figura 8.
Soportes de vidrio de Lina Bo Bardi

Nota. Adaptado de Lina with one of the glass panel installations [Fotografia], de Lew
Parrella, 1967, Journal of Conservation and Museum Studies
(https://storage.googleapis.com/jnl-up-j-jcms-files/journals/1/articles/90/submission/proof/90-
10-1032-1-17-20150316.jpg). Todos los derechos reservados.

En la ciudad de Cuenca, Ecuador, el Museo de Arte Moderno (MAM) el 4 de agosto del 2022
abrid sus puertas de manera oficial a la exposicion denominada Oniria el delirio de la alteridad,
donde varios artistas nacionales e internacionales optaron por dar prioridad a cierta parte del
inconsciente traido a la realidad a través de las artes. La instalacion de varias pinturas, en
concordancia con la intencion de desconectarse del cotidiano vivir, propuso colgar las pinturas
en el aire, sostenidas por hilos desapegados de la pared, lo que, de manera concisa, libera
al objeto de su destino funebre al permanecer atrapado en los museos 0 mausoleos como los

denominaba Bo Bardi.

Las pinturas con tematicas surrealistas indagan en historias visuales poco usuales para el
consciente colectivo de la ciudad conservadora de Cuenca, sin embargo, al estar lleno de
imagenes oniricas, su presentacion no podia ser de la manera convencional, por lo que
desprender a las pinturas es develar el espacio tras de ellas para poder ser recorrido por sus

visitantes.

El marco, en este caso, no es Unicamente el delgado bastidor o la fina linea de madera que
guarda los bordes de las pinturas como se puede ver en la Figura 9, sino que el marco es un
espacio ahora en posibilidad de ser recorrido y habitado, lo que para la ciudad de Cuenca era
un punto ciego ahora es un espacio de perspectiva fuera de lo convencional por lo que obliga

al publico a tomar la misma posicion fuera de los arquetipos y desde este punto emocional
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gue puede causar algo de confusién, tratar de poseer y habitar de manera consciente el
espacio creativo que ha sido desbloqueado para nuestro goce y aprendizaje de que las artes

no estan predeterminadas a ser consumidas sélo como un objeto de veneracion.

Figura 9.

Obras expuestas en la muestra Oniria

Nota. Adaptado de [Fotografia de espectadores presentes en la muestra Oniria, 2022,
Alcaldia de Cuenca (https://cultura.cuenca.gob.ec/noticia/museo-municipal-de-arte-
moderno-abrio-al-publico-la-exposicion-oniria-el-delirio-de-la-
alteridad/?doing_wp_cron=1682565691.1713259220123291015625). Todos los derechos

reservados.

2.1.4 Rosalind Krauss y el término expandido en el arte

La primera vez que se utilizé el término “expandido” en el campo de las artes fue por medio
de la critica de arte norteamericana Rosalind Krauss en la revista October en el afio de 1978,
se publicé un ensayo bajo el nombre La escultura en el campo expandido, este mismo ensayo
fue reimpreso y publicado en el libro La Posmodernidad en 2002. La intencion de esta
redaccion fue la de dar a conocer el giro que la escultura habia tomado una vez que la
postmodernidad habia adaptado sus expresiones artisticas hacia un camino cuyas fronteras
se diluyeron entre disciplinas, dando como resultado una especie de “mestizaje entre
disciplinas”.

El término expandido hace referencia a la redefinicion de fronteras entre las disciplinas
artisticas con propuestas de dificil clasificacion que surgen de un enriquecimiento de practicas
hibridas que colocan al artista en una enriquecedora travesia de colonizacion de nuevos

territorios que aceptan e incitan la experimentacion de materiales y la comunicacion entre
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lenguajes que proliferan las propuestas en un campo expandido del arte. Otros autores
postulan que:

En la era del capitalismo cultural e informacional y la revolucién digital, la
globalizacién ha introducido importantes modificaciones en los procesos de creacion,
produccion, difusion y consumo artisticos. En las llamadas sociedades del
conocimiento contemporaneas, caracterizadas por el nomadismo, la multiculturalidad,
la circulacién frenética de flujos de informacion y la disolucion de las coordenadas
espacio-temporales—, la interculturalidad y los fenébmenos de la globalizacion y la
“glocalizacion” tienen su impacto también en la produccidn artistica contemporanea,
siendo la hibridacién de discursos, lenguajes y procesos una de sus principales

consecuencias. (Mazuecos, 2017, p. 155)

Otro ambito dentro de la investigacion de Kraus (2002) es el énfasis en las nuevas intenciones
por parte de los artistas que van en contra de la modernidad cuyo interés es la pureza y
compromiso hacia la academia, las practicas del modernismo apoyadas por Clement
Greenberg son abolidas con la intencion de una busqueda de nueva libertad, la intencion
artistica se ve en la necesidad de buscar nuevos medios para poder llevar a cabo el mensaje,
por lo que inevitablemente romperan con limites y expandirdn el concepto para llevarlo a
nuevas practicas en una especie de hibridaciébn de géneros artisticos que comparten

informacidn entre artistas, comportamientos o sociedades.

Krauss usa el término expandido desde la concepcion de la escultura para ilustrar que los
limites tradicionales entre la escultura y otras formas de arte se han desdibujado y redefinido
con el tiempo. Ella argumenta que la escultura ya no puede definirse Gnicamente en términos
de su presencia fisica o materialidad, sino que también debe tener en cuenta su relacién con

su entorno y el contexto cultural y social.

2.1.5 La pintura expandida

La pintura expandida se refiere a un cambio en la definicion y ejecucion tradicional de pintura
en el campo del arte, donde el acto de pintar ya no se limita a lienzos o superficies
bidimensionales que estan delimitadas por la incorporacion del marco. En cambio, los artistas
han ampliado las fronteras de creacion para incluir una variedad de materiales, formas y
espacios (Pintura Basica, 2020b). Esta expansion ha dado como resultado nuevas formas
pictoricas que se fusionan con la instalacion, el arte escénico o el arte multimedia, donde las
nociones tradicionales de qué es y qué puede ser la pintura redefinen el medio y su papel en
el arte contemporaneo para explorar nuevas formas de interactuar con el publico y crear

experiencias que van mas alla del espacio tradicional de la galeria.
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En el libro Después del fin del arte (2003), el destacado critico de arte y filosofo
estadounidense Arthur Danto, analiza la evolucién del arte después del surgimiento de
movimientos de vanguardia como el arte pop, el arte conceptual y el minimalismo. Sostiene
gue, tras la llegada de estos movimientos, el arte ha alcanzado un punto en el que ya no
existe una distincion clara entre lo que es arte y lo que no lo es. La idea tradicional del arte
como representacion de la realidad se ha vuelto obsoleta y el arte ahora funciona como una
especie de filosofia o teoria que nos ayuda a dar sentido a la realidad. Con la llegada de
nuevas tecnologias era necesario dar un giro a la pintura, pues desde los Dadaistas era
necesario estructurar una nueva linea donde las creaciones pictéricas sean innovadoras y

provocadoras.

El filésofo francés Gilles Deleuze (1984) escribid extensamente sobre arte y estética, y
discuti6 la pintura expandida en su libro Francis Bacon: Logica de la sensacion, al argumentar
gue representaba una nueva forma de pensar sobre la relacion entre el artista y el lienzo. El
texto estd organizado en torno a cinco figuras que Deleuze ve como centrales en el trabajo
de Bacon: el grito, el cuerpo, la herida, el diagramay el animal. Deleuze argumenta que estas
figuras no son simplemente sujetos o motivos en las pinturas de Bacon, sino que son parte
de una filosofia mas amplia de la sensacion que sustenta el trabajo del artista. El libro del
fildsofo francés, publicado por primera vez en 1981 en su versién en inglés, realiza un analisis
filosofico de la obra del renombrado artista britanico y argumenta que sus pinturas no son
figurativas ni expresionistas, sino que se ocupan de la sensacién y la percepcion. Deleuze
Sugiere que el trabajo de Bacon es una critica de la representacion tradicional, que él ve
limitada por el lenguaje y la subjetividad, en cambio se enfoca en la presentacion directa del
cuerpo y los movimientos que hace Bacon de la distorsién y la fragmentacion para crear
nuevas formas de percepcion y sensacion. Deleuze también examina la influencia de las
experiencias personales de Bacon, como sus aventuras amorosas Yy su fascinacion por la
violencia y la muerte, en su arte. Por lo que se puede considerar a la obra de Bacon un fuerte
referente que desafia los convencionalismos dentro de los soportes pictéricos dimensionales
necesarios para el enriqguecimiento del proyecto de titulacion, donde se pretende reestructurar
lo que se concibe como pintura y que su contenido pictérico tenga una denotada conexion

con la incorporacion del marco o los materiales que se opten por usar como soporte.

Cuando se habla de pintura expandida, es inevitable pensar en la interpretacion literal de
expandir, y en cierta parte, es evidente que se reflexiona no solamente en el uso de los
soportes tradicionales sino en un acto de trascender los limites fisicos de la pintura como un

objeto bidimensional limitado y protegido por un marco. De esta forma, se abre la posibilidad
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de reflexionar sobre la incorporacién del marco y mirarlo como un soporte que también debe

exigirse a madurar en cuanto a su implementacion.

2.1.5.1 Valerie Hegarty.

Una de las artistas mas importantes en elaborar un concepto alrededor del marco como parte
de la pintura, es la artista estadounidense Valerie Hegarty. Su trabajo desafia las nociones
tradicionales en el arte al romper el lienzo y explorar las relaciones entre forma, textura y
composicién, que a menudo incorporan materiales no convencionales. Ella usa estos
materiales para crear figuras y formas abstractas que desdibujan las lineas entre pintura,

escultura e instalacion (Hegarty, s.f).

Una de las obras mas conocidas de Hegarty es Historias alternativas (2013), que se exhibio
en el Museo de Brooklyn (ver Figura 10). El trabajo consiste de una serie de instalaciones
gue bordean temas sobre la colonizacion y el acto violento de opresion hacia las culturas
originarias. Mediante recreaciones de espacios de convivencia de hogares de clase alta, se
incorporan objetos decorativos que simulan haber sido alterados fisicamente por desastres
naturales como inundaciones, incendios, terremotos o la presencia de cuervos que parecen
destruir los bodegones. Las obras desafian las percepciones del espectador sobre la historia
y la jerarquizacion de razas y nacionalidades. En este caso las obras de arte no se limitan
Unicamente a las pinturas, sino que se elabora toda una instalacion que ocupaba cuartos
enteros para acompaniar la intencién de expandir las lineas de géneros artisticos para que
colaboren entre si.

Figura 10.

Historias alternativas
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Nota. Adaptado de Alternative Histories [Fotografia], de Valerie Hegarty, 2013, Valerie
Hegarty (https://img-
cache.oppcdn.com/img/v1.0/s:27116/t:QkxBTksrVEVYVCHRVJIF/p:12/g:tl/0:2.5/a:50/9:90/25
20x1220-isx1Vtv2G918l1rc.jpg/1626x1220/f0458a9cdd21lal6cc4bbdaa38eca8le8.jpg).

Todos los derechos reservados.

El trabajo de Valerie Hegarty en el género de la pintura expandida desafia las nociones
tradicionales de la pintura al descomponer el lienzo y explorar las relaciones entre forma,
textura y composicion. Su uso de materiales y temas no convencionales crea una sensacion
de tensién entre los objetos naturales y los hechos por el hombre, lo que anima a los

espectadores a cuestionar sus propias percepciones del mundo que les rodea.

Una de las caracteristicas notables de su trabajo es el uso de marcos, que a menudo
incorpora como parte integral de sus obras de arte (ver Figura 11), los marcos de Hegarty no
son meros elementos decorativos, sino que sirven como comentario sobre la historia y el
contexto de la obra de arte en si. A menudo utiliza marcos que se deterioran, fragmentan o

destruyen deliberadamente para sugerir el paso del tiempo y la decadencia.

Figura 11.
George Washington con ramas

\

Nota. George Washington with Branches [Fotografia], de Valerie Hegarty, 2016, Valerie
Hegarty (https://img-
cache.oppcdn.com/img/v1.0/s:27116/t:QkxBTksrVEVYVCHIRVJIF/p:12/g:tl/0:2.5/a:50/9:90/18
00x1200-_0xEzJ3RiBID1fR0.jpg/1800x1200/e8e2e6a705d2316f62ec92f177fd1adl.jpg).

Todos los derechos reservados.

Al replantear el significante de los componentes pictoricos, desafia la idea de la obra de arte
como un objeto atemporal e inmutable, sugiriendo en cambio que esta sujeta a los mismos

procesos naturales de descomposicion y destruccion, también sirven para resaltar el
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contraste entre la obra de arte y su entorno. En algunos casos, crea marcos que son
deliberadamente sobredimensionados o que no coinciden con la obra de arte que contienen,
llamando la atencion sobre la desconexion entre el objeto de arte y su contexto. En otros
casos, crea marcos que parecen desintegrarse, lo que sugiere una tension entre el deseo de

conservacion de la obra de arte y las fuerzas naturales de descomposicién que la amenazan.

2.1.6 Eduardo Moscoso

En la ciudad de Cuenca uno de los artistas multidisciplinarios que mejor trabaja la
deconstruccion del uso del marco y expande el acto pictdrico hacia otros géneros (ver Figura
13), es Eduardo Moscoso, fundador del centro cultural El Prohibido, donde expone una gran
cantidad de obras de todo tipo, desde las pinturas hasta las instalaciones para tratar obras
con dificil clasificacién, pues tiene varias referencias en todas sus obras desde el arte pop,
punk o neobarroco, sus pinturas tratan temas de la mitologia amazénica, se inspira en el rico

patrimonio cultural de la regién de la cual es oriundo (Marin, 2023).

Mas alla de la manufactura de gran calidad que gozan las pinturas, el artista cuencano es uno
de los pocos artistas nacionales que usa el marco de las pinturas no solo como un soporte
de los objetos pictdricos, sino como puntos que expanden el contenido a tratar en la pintura,
al hacer uso de diversos materiales como plumas y esculturas de personas o animales que
sobresalen del cuadro, ademas modela la madera de los marcos para incorporar objetos
como esculturas de craneos o esculpir el mismo marco de manera antropomorfa. La obra de

Moscoso es un indiscutible referente de pintura expandida en el pais.

Figura 12.

Marcos en las obras de Eduardo Moscoso

Nota. Registro. Jorge Vallejo, 2023
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Su maés reciente exposicion en la ciudad de Cuenca titulada The Arutam Temple (2023), fue
una muestra muy polémica por la mala interpretacion de la iconografia usada en sus pinturas
y esculturas. La conservadora ciudad de Cuenca se vio inmersa en una discusion entre
personas religiosas y consumidores de arte, generando varias discusiones y un aumento en
la participacion de las personas en el museo, lo cual genera una ganancia cultural de mucho

provecho.

2.2 Apropiacion pictérica: la resignificacion de la pintura como objeto histérico
decorativo hacia un objeto sensorial

La apropiacion pictérica en el arte se refiere a la practica de tomar prestadas, citar o reutilizar

imagenes de otras fuentes para crear nuevas obras. La historia de la apropiacion pictérica en

el arte se popularizé a principios del siglo XX, cuando los artistas comenzaron a experimentar

con nuevas formas de expresion visual, que desafiaban las nociones tradicionales de

originalidad y autoria.

Sin embargo, la primera apropiacion pictérica es un concepto dificil de precisar
definitivamente, ya que los artistas a lo largo de la historia han tomado prestados, adaptados
y transformado elementos de otras obras y fuentes culturales.

En la historia del arte, el artista que incorporé la apropiacién pictérica en su obra de diversas
formas fue Francis Bacon. Su trabajo a menudo presentaba figuras distorsionadas,
fragmentadas y deformadas que se extrajeron de una variedad de fuentes, incluidas

fotografias, libros de texto médicos y pinturas clasicas.

Una de las obras méas famosas de Bacon, Estudio segun el retrato del Papa Inocencio X de
Velazquez (1953), es un excelente ejemplo de la apropiacion pictérica. La pintura se basa en
un retrato del Papa Inocencio X del pintor espafiol Diego Veladzquez. Bacon se apropi6 de la
composicion y estructura basica del retrato original para transformarlo en una figura grotesca
y distorsionada que es casi irreconocible para hacer evidente el rol de la iglesia y la religion
con respecto a su sexualidad y la relaciéon con su familia que se vio claramente afectada

debido su homosexualidad (Hernandez, 2020).

Dentro de la herramienta de la apropiacion pictorica, es importante recalcar la resignificacion
de las imagenes, debido al cambio de contexto en el que se realizan las pinturas, es inevitable
la connotacion emotiva y personal que tienen los artistas por reescribir la historia a través de

Sus pinturas.

Para el presente proyecto de titulacion, se opta por el uso de la apropiacion pictérica de las

obras del Nacimiento de Venus de Botticelli (1485) y Las Meninas de Velazquez (1656), pues
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es de interés personal, la resignificacion del papel femenino idealizado de las pinturas, por lo
gue se pretende evidenciar los roles femeninos y enfocarlos hacia un contexto donde los
comportamientos arquetipicos impuestos por la iglesia han atrofiado de gran manera el
crecimiento de las mujeres y la libre exploracién de su sexualidad; comparada con el acto
normalizado de aprendizaje y goce de la sexualidad masculina. Desde un punto de vista
personal y masculino, se retratan los estragos de la violencia ejercida hacia la corporalidad
femenina desde la masculinidad y donde la iglesia como institucion politica ha sido complice

de influenciar en actos deleznables hacia la vida de las mujeres.

2.3 Uso de la corporalidad femenina en el contenido pictorico

El uso de la corporalidad femenina en la historia conocida por la humanidad, ha sido una
herramienta para realizar comentarios politicos sobre los estandares culturales con respecto
a los roles o expectativas de las mujeres. En el arte antiguo, las reglas arquetipicas
idealizaban los cuerpos femeninos, a menudo conforme a los estereotipos culturales de
belleza y las normas de género que enfatizaban el lugar de la mujer por debajo o detras de

lo masculino.

La concepcidn eurocentrista que estudia los rastros de las civilizaciones antiguas siempre ha
mantenido un sistema patriarcal, basado parcialmente en el testimonio de personajes
masculinos en el poder, que han escrito la historia bajo una ambigua interpretacién de los
vestigios encontrados en todo el mundo, y que, debido a motivos burocraticos, se muestran
como piezas incompletas, lo que dificulta la construccion de una narrativa precisa. Por otro
lado, no estamos aun dispuestos a reconocer el extenso conocimiento que las civilizaciones
antiguas tenian sobre el estudio de los astros, la ingenieria, la agricultura, la medicina, el arte
o el conocimiento holistico del cuerpo y su relaciéon con el universo, en el que destaca la

mujer.

El texto La Meditacién del cientifico Jacobo Grinberg (1991), cita a la sociéloga mexicana
Virginia Sdnchez con una teoria méas profunda al respecto de la participacion femenina en la
historia, sus investigaciones afirman que “las primeras sociedades humanas fueron
matriarcales y la conciencia imperante fue la femenina”. (p. 21). Los escritos de Grinberg
resaltan la gran posibilidad de que el desarrollo y expansién de la conciencia se dio en primer
lugar en las mujeres, puesto que, fueron ellas quienes tuvieron el poder sobre su propio
cuerpo para albergar la vida, asi como la conciencia para conectar procesos de la naturaleza
con su cuerpo, como la relacién entre su ciclo menstrual con las fases de la luna, lo cual dio
nacimiento a los primeros calendarios lunares. Ya que, quien entienda la influencia del astro
natural sobre la tierra, el agua o las plantas puede dar vida a la ingenieria hidraulica y por

ende la recoleccion de alimentos a través de épocas fértiles, que inevitablemente daba como
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resultado los poblados fijos que pasaron de ser ndmadas a sedentarios con el surgimiento de

la agricultura cuya invencion se les atribuye a las mujeres.

Quien elabora investigaciones mas profundas sobre el inicio de las civilizaciones ligado al
matriarcado es la investigadora, bibliotecaria e historiadora ecuatoriana Ruth Rodriguez
Sotomayor quien reside en Espafia y cuenta con una trayectoria de mas de 50 afios de
investigacion en los registros escriturarios y vestigios de civilizaciones extintas, para dar un
hilo conector hacia un origen humano que va en contra de la historia establecida. Ruth afirma
gue efectivamente las primeras sociedades en la humanidad eran matriarcales y conocidas
como la Dinastia Lunar, fueron civilizaciones antediluvianas, su simbolo de representacion
era la plata y estuvo regida por mujeres poderosas y formadas en una cosmogonia de
unificacion. A los aportes de dicha dinastia hacia el conocimiento obtenido por parte de las
mujeres, se suma el origen de la escritura, los calendarios lunares, la ingenieria hidraulica, la
agricultura, la medicina natural, el almacenamiento de datos e inclusive el arte rupestre. En
su texto El origen preamericano de la informética del afio 2012, La doctora Sotomayor explica
gue los hombres eran los encargados de la caza y trabajos ligados al nomadismo, mientras
gue la mujer era la encargada del cuidado de la progenie, lo que la coloca como la autora del

registro pictérico de imagenes y vivencias en las paredes de sus asentamientos.

Por supuesto que atribuir la invencién de tan grandes aportaciones a las mujeres, le ha
ganado una gran critica a la investigadora ecuatoriana, que, a pesar de la fuerte oposicién a
su trabajo investigativo, se mantienen de pie y con entusiasmo de compartir sus hallazgos
Unicos en el mundo. Y es la influencia necesaria para el presente proyecto de titulacion que
pretende hacer uso de la apropiacion pictérica de dos obras de arte emblematicas como lo
son: El nacimiento de Venus de Botticelli y Las meninas de Velazquez, cuyos mecenas
financiaron las obras pictéricas para enfatizar los roles femeninos idealizados y sexualizados.
En el trabajo de tesis se pretende hacer uso de la corporalidad femenina para retratar el
crecimiento de un nifio como observador de la mujer durante su transicion de nifiez hacia la

adultez, lejos de las idealizaciones y cercano a las imposiciones de género.

2.3.1 El nacimiento de Venus de Botticelli

El nacimiento de Venus (ver Figura 14), es una pintura del artista renacentista italiano Sandro
Botticelli, creada alrededor de 1485. La pintura representa a la diosa mitolégica Venus
emergiendo del mar como una mujer adulta, de pie, sobre una gran concha marina y rodeada
de figuras de la mitologia clasica, como Céfiro, el dios del viento del oeste, que la lleva hacia
la orilla, y una ninfa que la recibe con un manto. Pues segun la historia, la diosa del amor y la
belleza, nacié de la espuma del mar después de que el titan Cronos castré a su padre Urano

y arrojoé sus genitales al mar. (Martinez, 2020, p. 105)
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Figura 13.

El nacimiento de Venus

Nota. Adaptado de The birth of Venus [Pintura], de Sandro Botticelli, 1485, Google Arts &
Culture (https://artsandculture.google.com/asset/the-birth-of-
venus/MQEeg50LABEBVg?hl=es-419). Obra de Dominio Publico.

El Nacimiento de Venus se creé durante el Renacimiento italiano, un periodo de gran
innovacioén intelectual y artistica que vio un renovado interés por la cultura clasica y un
rechazo a la ortodoxia religiosa de la Edad Media. Botticelli fue uno de los artistas mas
importantes de este periodo, y sus obras fueron muy buscadas por mecenas y coleccionistas
adinerados. El Nacimiento de Venus fue un encargo de la poderosa familia Medici, mecenas
de las artes y partidarios del movimiento humanista. La pintura ha sido interpretada como una
celebracion de los ideales del humanismo, enfatizando la belleza y el potencial del individuo.
La pintura también refleja el ideal contemporaneo de la modestia y la castidad femenina, ya
gue se representa a Venus cubriendo sus genitales con la mano derecha, mientras que su
brazo izquierdo se envuelve alrededor de su cuerpo. Este gesto es visto como un signo de su
pureza y virginidad. Sin embargo, Venus no siempre fue una diosa amada o venerada; de
hecho, algunas culturas la veian como una fuerza destructiva. Los antiguos griegos creian
gque Afrodita fue la responsable de iniciar la Guerra de Troya, mientras que los romanos la

asociaron con la desastrosa erupcion del Monte Vesubio en el 79 d.C.

Para la composicion de la apropiacion pictérica del proyecto de titulacion se pinta a Venus
embarazada y en lugar de cubrir su zona genital, ambos brazos rodean su barriga mientras
sefala a dos personajes pintados a sus extremos. A su lado izquierdo, donde se supone que
debe estar la ninfa, se retrata una especie de collage de figura humana donde existe un dilema
mental sobre la delgada linea entre el goce sexual consensuado y la violacién. Ya que se
evidencia una mano sobrepuesta que pertenece a un hombre y se encuentra cerca de tocar
su abdomen bajo. Al otro extremo, donde se supone que debe estar el dios del viento del
oeste, se emplean elementos de la fotografia de Stanley Forman titulada Fire Escape

Collapse que recibio el premio Pulitzer del afio 1976. En dicha foto se visualiza a una madre
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caer de su departamento junto a su hijo debido a un incendio y del que ambos resultaron

muertos, evidenciando la imposibilidad materna de proteger la progenie en casos extremos.

2.3.2 Las meninas de Diego Velazquez

Las Meninas (ver Figura 15), es una pintura creada en 1656 por el artista espafiol Diego
Velazquez, y es ampliamente considerada como una de las pinturas mas importantes en la
historia del arte occidental. Es un trabajo complejo y de multiples capas que ha sido objeto

de un extenso analisis e interpretacion por parte de historiadores y criticos de arte.

En cuanto a su composicion Las Meninas representa una escena en la corte del rey Felipe IV
de Espafia, con la princesa Margarita Teresa en el centro de atencién. La composicion de la
pintura es compleja 'y muy estructurada, pues Velazquez utilizé una variedad de técnicas para
crear una sensacion de profundidad y espacio (ICASCultura, 2014). El cuadro se divide en
tres zonas distintas, con el primer plano dominado por la princesa y sus asistentes, el medio
ocupado por el propio Velazquez y otros miembros de la corte, y el fondo con un espejo que

refleja la imagen del rey y la reina.

Por otro lado, la figura central del cuadro es la princesa Margarita Teresa, quien esta rodeada
de sus asistentes, incluidos los enanos Maribarbola y Nicolasito Pertusato. El mismo
Velazquez esta representado en la pintura, de pie en su caballete y sosteniendo un pincel,
como si estuviera pintando la escena que tiene delante. En el fondo del cuadro vemos un
espejo que refleja la imagen del rey y la reina, asi como otras dos figuras que no son visibles
en el propio cuadro. La pintura ha sido interpretada de diversas formas, y algunos estudiosos
sugieren que es un comentario sobre la naturaleza del arte y el papel del artista, mientras que

otros la ven como una meditacién sobre el poder, el estatus y el funcionamiento de la realeza.

Figura 14.

Las Meninas
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Nota. Adaptado de Las Meninas [Pintura], de Diego Veladzquez, 1656, Museo del Prado
(https://mww1.museodelprado.es/coleccion/obra-de-arte/las-meninas/9fdc7800-9ade-48b0-
ab8b-edee94ea877f) Obra de Dominio Publico.

Durante el contexto historico de la pintura de Velazquez, ésta se cre6 durante un periodo de
gran agitacion politica y social en Espafia. El rey Felipe IV se enfrentaba a una serie de
desafios, incluidas las guerras con Francia y Portugal, el estancamiento econdémico y el
declive del Imperio espafiol. En este contexto, Veldzquez fue nombrado pintor de la corte y
se le encomendd la creacidon de una serie de retratos y otras obras que celebrarian el reinado
del rey y reforzarian la legitimidad de la monarquia. Las Meninas fue una de esas obras, y se
ha interpretado como una declaracion sobre el poder de la monarquia y la importancia de la

corte en la sociedad espafiola.

La resignificacion de las imagenes dentro de la apropiacion pictorica realizada con la obra de
Las Meninas, se enfoca en un acto de abuso alrededor del personaje principal que
originalmente lo ocupa Margarita, en lugar de estar pintada, se muestra un vestido de una
infante del cual cuelgan hilos rojos que reflejan los roles de género en la ropa y la
degeneracién de la sociedad sexualizada que cruza los limites al penetrar el cuerpo,
causando traumas irreversibles desde la nifiez. Al hacer uso del relato biblico de Moisés
descendiendo del monte Sinai con las tablillas de los mandamientos que contienen las leyes
en que basar la vida de las personas (Biblia Latinoamericana, s.f, Exodo 32:15-19), se retrata
al papa Benedicto XVI maximo representante de la iglesia catélica hasta el afio 2013, quien
se disculp6 por el manejo sobre casos de abuso infantil durante su mandato. El canal de
television Cable New Network (CNN) destacé en su pagina web la cronologia de Benedicto

XVI de la cual se han extraido tres fechas:

20 de enero de 2022 - Una investigacién encuentra que Benedicto sabia sobre
sacerdotes que abusaron de nifios pero no actuaron cuando fue arzobispo de Munich
de 1977 a 1982.

8 de febrero de 2022 - En una carta emitida por el Vaticano, Benedicto XVI pide perdon
por su manejo de casos de abuso sexual por parte de sacerdotes durante su mandato

como arzobispo.
31 de diciembre de 2022 - Muere en el Vaticano a los 95 afios.

Estas fechas muestran los escandalos en los que fue involucrado Benedicto XVI a lo largo de
su mandato, involucrando los casos de abuso presentes y su disculpa publica ante esta

situacion, su fecha de muerte fue en el mismo afo, meses mas tarde.
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Ya que en el relato de Moisés al bajar el monte Sinai encuentra a las personas venerando a
un becerro de oro. La manera personal de resignificar esta escena hace uso del simbolismo
del personaje biblico de Satanas pintado de color verde, que hace referencia al dinero y las
implicaciones de la perdida de la moral y el desenfreno sexual al hacer uso del poder que

ejerce el dinero sobre los individuos.

En la pintura original de Velazquez un dato importante es el autorretrato por parte del artista
dentro de la obra, algo muy novedoso e inusual para la época. De igual manera, dentro de la
apropiacion pictorica, se retrata al autor de la pintura en un traje del disefiador Thom Browne
de la coleccion del 2017, que presenta una deconstruccion del rol en la ropa de género
masculino, especificamente en los ternos ejecutivos usados para el trabajo, eventos
importantes o el matrimonio. Dicha elecciébn es influenciada por el performance
Transfiguracion del artista performético, pintor y escritor Oliver de Sagazan del afio 2016,
donde explora y trasciende la identidad del hombre idealizado y capitalista dentro de su avatar
monocromatico de traje y corbata y deshumaniza al personaje mediante el performance,
dotandolo de su caracteristica abrupta y salvaje. La linea que conecta el personaje
influenciado por Sagazan en la apropiacion pictérica con Velazquez dentro de la pintura de
Las Meninas, es la imposibilidad de identificarse bajo los mismos parametros de un hombre
arquetipico. Si el hombre hace uso de su personaje de manera inconsciente, mediante el arte
se mantiene cierto control sobre el tipo de persona que éste escoge para guiarse en la

realidad.

2.4 Analisis compositivo de la primera obra

La primea obra (ver Figura 15), consta de una apropiacion pictérica realizada a partir de la
pintura Las meninas de Velazquez (1656), hecha sobre un soporte de cartén de una television
plasma marca LG de 55 pulgadas, la tematica en la que se recurrié dentro de la narrativa
visual bordea los temas de la pedofilia mediante el uso de la historia biblica de Moisés, quien
bajé del monte Sinai con los mandamientos y al encontrar a la gente del pueblo en actos
sexuales y violentos, rompi6 en un ataque de ira las piedras en las que habia tallado la palabra

del Dios hebreo.
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Figura 15.
Apropiacion de Las Meninas de Veldzquez

P o SSUM74 S Dispha

Nota. Registro. Jorge Vallejo, 2023

La eleccién de unir la pintura de Velazquez con el relato de Moisés encuentra su conexion a
través de la figura de Margarita, la hija del Rey Felipe IV, quien es retratada en el seno de
una familia aristocrata y goza los privilegios econémicos y politicos de las monarquias
europeas. Al hacer uso de la apropiacion de la composicién pictorica, no se pretende elogiar
o emular la opulencia de aquella época, sino evidenciar el abuso de poder ejercido por sus
mandatarios y la estrecha relacion con la religion para gobernar. Razén por la cual al
personaje de Moisés que baja de la montafia se lo representa con la figura del Papa Benedicto
XVI (Ver Figura 16), quien estuvo ligado en complicidad al encubrir casos de abuso sexual a
menores por parte de la iglesia catolica.
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Figura 16.
Papa Benedicto XVI

Nota. Registro. Jorge Vallejo, 2023

Es posible observar al Papa bajar de la montafia donde se encuentra una construccion
arquitectonica religiosa que pretende ser un centro de adoracién al Dios catdlico, al
encontrarse alrededor de las personas, se visualiza por detras la figura de una mujer que
evidencia el rol politico minoritario que ejerce dentro de la religion, el maximo mandatario del
Vaticano saluda a una figura demoniaca, que ha sido elaborada alrededor de relatos
religiosos en la historia, la complicidad de la figura del papa y el diablo es evidente dentro de
actos de abuso sexual a menores, con la inclusion de un vestido de una nifia del que cuelgan
varios hilos rojos y se visualiza una figura que representa a la humanidad y sus actos

desenfrenados de violentar a los nifios de manera sexual (ver Figura 17).

Figura 17.

Detalle 1 de Apropiacion de Las Meninas

Nota. Registro. Jorge Vallejo, 2023
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En la pintura original de Velazquez, el artista espafiol se incluye dentro de la composicion
pictorica, lo cual convierte a la obra en un innovacién para la época, la decision de emular el
retrato del artista para la obra del proyecto de titulacion se lo hace con el uso del traje
disefiado por la marca estadounidense Thom Browne para el otofio del afio 2017, en donde
se elabora una deconstruccion del tipico terno ejecutivo usado por los norteamericanos para
presentar una version exagerada y vanguardista. Para la apropiacion, se retrata al autor de
la pintura de manera transparente solo con el contorno de la figura de color blanco, esto con
la intencidn de evidenciar la observacion del artista, en cuyo lienzo se trabaja una futura obra
gue puede ser visible, al dar acceso a las cuatro caras del carton para expandir la narrativa

pictérica y liberar a la pintura de su relacion con la pared.

Figura 18.

Reinterpretacion del autorretrato de Velazquez

Nota. Registro. Jorge Vallejo, 2023

La parte reversa (ver Figura 19), que sigue un hilo conector para cada cara del carton,
representa un relato trascendental, pues mientras el contenido del lienzo pintado por el autor
(incluido en el carton) es el de un bebé en posicion fetal en el vientre, el contenido de la parte
reversa de carton retrata una version adulta en posicion fetal con el cordon umbilical y desde
la perspectiva del personaje es posible ver los tres tiempos personales de un mismo actor,
en este caso, como un bebé en el vientre materno, como un artista y finalmente como
observador de ambos procesos temporales. Sin embargo, el cordén umbilical incluido en la
cara posterior conduce hacia la cara lateral izquierda, que contiene un retrato de espaldas del
autor en una versioén iluminada, mientras que la versién lateral derecha contiene la relacion

entre el bebé contenido entre los marcos del lienzo, para edificar un dilema existencial entre
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el camino artistico o el camino hacia la autorrealizacion, alejada de las necesidades

impuestas y los comportamientos arquetipicos de una sociedad inmiscuida en la violencia.

Figura 19.

Cara reversay laterales

Nota. Registro. Jorge Vallejo, 2023

2.5 Andlisis compositivo de la segunda Obra

La eleccion de la paleta cromatica hace uso de los tonos cian y magenta. El cielo, el mary
los personajes principales poseen derivaciones y combinaciones de dichos tonos, en general,
la pintura en su ambientacion de la naturaleza, toma referencias del Romanticismo y sus
tonos vividos para evocar la intensidad de la emocién. Debido a que el contenido pictérico
representa una escena pesimista y cargada de simbologia que violenta el natural desarrollo
de una mujer, el fondo se mantiene con colores vivos y parece haber una discordancia entre
la emocion de los personajes y la ambientacion, sin embargo, de manera intencional es un
recurso que representa la indiferencia del mundo hacia los problemas emocionales de las
personas (ver Figura 20).
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Figura 20.

Apropiacién del Nacimiento de Venus de Botticelli

Nota. Registro. Jorge Vallejo, 2023

Cuando se visualizan tonos que no pertenecen a la paleta cromatica usada en la pintura,
como el color amarillo, naranja y verde, se los hace para recalcar el sesgo, ya que la obra
pictorica esta acompafiada del marco como soporte que expande la narrativa visual y una de
las varias formas de conectar el marco y el lienzo es mediante los tonos crométicos de ambos

soportes.

La composicion pictorica de la obra principal esta cortada (ver Figura 21), esto, con la
intencion de hacer obvio la falta de una continuacion para la que esta pensada la inclusion
del marco y asi quienes presencian la obra puedan experimentar un objeto artistico, cuyos
componentes estan deliberadamente pensados para expandir el acto de consumo de una
pintura conectada con el marco, sin atrofiar la autonomia de ambos procesos que tienen como
finalidad la liberacion y maduracion del lienzo. Asi, el marco posee la continuacion de la
narrativa que hace uso de su propia paleta de colores junto a una composicion que deriva del
objeto principal y a la vez expande su historia para hacer mas evidente los perjuicios hacia la

corporalidad femenina.

Otra manera de conectar el marco con la pintura es mediante la incorporacion de hilos rojos
(ver Figura 22), influenciado por la instalacion Uncertain journey de la artista japonesa Chiharu
Shiota del afio 2016. Segun la artista, los hilos representan conexiones en las relaciones

humanas; si el hilo se encuentra enredado, es una indicacion de que las relaciones se
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visualizan de la misma manera, o si los hilos estan cortados, simboliza la separacion entre
las personas (Laura Callendar, 2016, 50s).

Figura 21.

Detalle de la pintura y del marco

Nota. Registro. Jorge Vallejo, 2023

Figura 22.

Detalle de hilos rojos

Nota. Registro. Jorge Vallejo, 2023

El marco como objeto individual (ver Figura 23), posee su propia cromatica de tonos verdes,
amarillos y ocres, esto con la intencion de ambientar la escena pictérica de una emocién

decadente y contaminada, pues la inclusion del soporte sirve de expansion alrededor de la
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narrativa contenida en la pintura. El marco se afiade ya no como custodio de obra finalizada,
sino como un objeto individual que contiene una historia propia, derivada de la separacion
entre pintura-marco y la manera de conectar estos objetos ya no se hace mediante la obvia
inclusion fisica, sino mediante el uso de hilos rojos, paleta cromética y la continuaciéon
alrededor del relato visual que exige una vision amplia.

Figura 23.

Revalorizaciéon del marco

Nota. Registro. Jorge Vallejo, 2023

La inclusion del marco intervenido de manera pictérica también hace uso de imagenes mas
explicitas, derivadas de la teméatica de la pintura, ya que ampliar la visién artistica abre la
posibilidad de incorporar narrativas mas sensibles y quizd controversiales para los
espectadores, pues al tocar temas sobre la pedofilia o la violacion (ver Figura 24), en donde
los infantes son el tema principal, no es posible obviar la manera en la que se violenta la vida
de los nifios con traumas que duran toda la vida y que dichos infantes cuya nifiez se violentd,
son los adultos que hoy en dia se hacen cargo de puestos politicos, educativos o de

legislacién de derechos, con la carga emocional de un trauma internalizado.
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Figura 24.

Detalles compositivos del marco

Nota. Registro. Jorge Vallejo, 2023
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Conclusiones

Mediante la realizacion de las obras del proyecto de titulacion, se ha logrado la deconstruccion
de los elementos arquetipicos que conforman una pintura en la concepcion artistica dentro
del Ecuador, pues normalmente, la pintura se compone Unicamente del lienzo acompafiado
del marco como objeto delimitante, para ser colgado en una pared dentro de espacios
expositivos museogréficos. En este caso, las obras del proyecto revocaron la relacion que la
pintura tiene con el marco y con la pared, este acto expande la experiencia de apreciacion
artistica, al pensar en la presencia de los espectadores méas alld del hieratismo que
caracteriza el consumo de objetos pictoricos y exige un recorrido a través las obras.

El proyecto de titulacién, con las obras finales cuestiona la inclusion de objetos que pueden
0 no formar parte de una pintura y abrir el debate sobre lo que puede ser o no una obra de
arte.. El publico ecuatoriano estd acostumbrado a percibir las pinturas de una forma
sistematizada, en donde no hay espacio para usar los soportes como objetos de discusion,
por lo que es necesario ampliar la vision pictérica para preguntarse por qué se ha delimitado
la experiencia de consumo alrededor de un objeto enmarcado y colgado en una pared.

Mientras la primera obra del proyecto final realizada en una caja de carton, descarta el uso
del marco al usar su soporte intervenido de manera pictérica en las cuatro caras para ampliar
la narrativa visual, también se incorpora el acto de reciclaje en el uso del soporte o lienzo,
pues el carton usado es de una televisién plasma marca LG de 55 pulgadas cuyo disefio
original forma parte de la composicion final del objeto pictérico expandido, los simbolos y
letras que posee el objeto reciclado son elementos que influyen en la lectura holistica de la

pintura que liberan a la obra de su relacién con la pared.

Por otro lado, la segunda obra del proyecto de titulacion descarta el uso del marco como
contenedor de la pintura en cuya inclusion no existe relacién alguna, en esta pieza, es usado
como soporte pictorico que expande la narrativa de la obra principal, dotando al objeto de una

inclusién no forzada.

En general, las obras presentadas han ayudado a eliminar los limites existentes dentro del
imaginario visual del autor al momento de presentar una propuesta artistica que sea

innovadora en cuanto a sus soportes y explicita en relacién a su contenido.

La renovacion estética del proyecto final ha usado las pinturas como soporte de
experimentacion pictérica, en donde se ha hecho uso de varios tipos de pinceladas, colores

y composiciones que se han valido de las apropiaciones pictéricas para indagar una narrativa
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visual existente y desidealizarla para colocar al artista como un ser de busqueda y al publico
como un espacio contingente de posibilidades.
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Anexos

Anexo A. Boceto de la instalaciéon de la obra basada en la apropiacién de Las Meninas
de Diego Veldzquez (Vista de 3/4, vista frontal y vista lateral).

Cr. ‘X e Cofadw Cb\& C Q'B(P

% 7 veg P2

= \..L s

e

TR L
Y7 )

P P,
7 *"“\q )

~
\

“
“

Jorge Eduardo Vallejo Castro



UCUENCA .

Anexo B. Fotomontaje de lainstalacién de la obra basada en la apropiacién de Las
Meninas de Diego Veladzquez (Vista frontal).

Jorge Eduardo Vallejo Castro



UCUENCA

46

Anexo C. Boceto de lainstalacién de la obra basada en la apropiacion de El
Nacimiento de Venus de Sandro Botticelli.
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Anexo D. Fotomontaje de lainstalacion de la obra basada en la apropiacién de El
Nacimiento de Venus de Sandro Botticelli.
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