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Agradecimiento

El presente libro conecta los resultados de un
proceso creativo orientado a la investigacion
grafica del dibujo y la pintura. Imaginar la
posibilidad de su elaboracion y presentacion
sin el apoyo de la Universidad Internacional
del Ecuador, asi como de sus autoridades en
su sede Matriz Quito y sede Loja, resultaria
en una quimera. AUn mas, detras del telon
de su publicacion, convergen de forma
coordinada, sincrénica y reciproca un abanico
de esfuerzos que, correctamente alineados,
hicieron posible su realizacion. Desde esa
perspectiva, la alusion en su titulo al vocablo
latino synergia, que describe la sincrénica
concertacion de causas individuales en favor
de un efecto colectivo, es consecuente con
su contenido. En efecto, en ese proceso fue
fundamental la coordinacion simbidtica de
un trabajo multiescalar a fin de allanar el

“Eventualmente todo se conecta—personas,
ideas, objetos... La calidad de esa conexion
es la clave de la calidad per se...”

Charles Eames

camino hacia su consumacién y entrega.
Asi pues, fue posible conectar inapreciables
aportes que, desde otras disciplinas, desde
otras instituciones, e incluso desde otras
latitudes, convergen en sana complicidad a
favor del arte como disciplina técnica capaz
de despertar la sensibilidad a través de los
sentidos. En tal virtud, ademas de sus autores,
en la elaboracion de este libro participaron
académicos, docentes, investigadores, poetas
y escritores nacionales y extranjeros, quienes
enriquecen este documento desde su propia
cultura, sensibilidad y conocimiento a través
de valiosos comentarios y reflexiones de las
obras graficas que aqui son presentadas.

A todos ellos, solicitamente gracias.

Los autores
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guian mi inspiracion y creatividad con cada
sonrisa.

Patricia
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mi motor y la prolongacion de mi existencia.

Marco

Aqui yace mi ofrenda al altar de la belleza. Y
Dios es esa belleza...

David

Dedico mi trabajo al talento y a la creatividad
del ser humano, como herramientas de su
propia evolucion y de su propia bondad como
alquimistas del conocimiento

Tatiana




Presentacion

Los escritores dejan las lineas para las generaciones
venideras. Los poetas cantan sus sentimientos para
las algarabias rotas del futuro. Sin embargo, el arte
grafico deja su huella para aquellos ojos que, no solo
en el futuro, busquen un rincén para admirar, sino
gue ahora no entienden aun teniendo la capacidad
de observacion, o porque no son conscientes de la
realidad, o porque no son conscientes del entorno,
0 porque no son autoconscientes de si mismos.
Pablo Ruiz Aguirre
PRO RECTOR UIDE Decia Pascal que "El hombre es un gusano y es
SEDE LOJA un héroe; el hombre es una porqueria y es una
hermosura; el hombre es un ser tragicamente
dual; es la suma de las imperfecciones y de las
perfecciones”. Frente a ello, la pregunta que
cabe aqui es ;qué hace que aun busquemos
ese heroismo, que persigamos la hermosura y
que intentemos constuir la perfeccion? Nos diria
Sabato. Para mi, una respuesta es el arte

El arte que pasa por calcar el tiempo transitado
enundibujo. El arte que intenta calcar el erotismo
de la mujer a un cimulo de trazados. El arte que
busca recordar lo cotidiano -y por cotidiano mas
sublime- y real a través de un cuadro. El arte es lo
que hace que ante la posibilidad de cumplir con
las primeras partes de las sentencias de Pascal
vayamos por el camino aun de la humanidad. De
esto trata esta muestra creativa.
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Patricia juega con las emociones, nos muestra
la ansiedad, pero también la meditacion.
Hace un contraste del desenfreno del ser
humano de hoy. Juega con dos bienes que en
el mundo actual ya no apreciamos, el tiempo
y el silencio. El silencio de una calle que en
un mundo de ruidos construye libertad y el
tiempo ralentizado, absorto, independiente
de la premura de hoy en una silla que a todos
espera.

Un bemol, aparece en Tatiana. La silueta con
sus propias sombras que nos dice alegria y
angustia, en un personaje similar. Y es que eso
somos, la bipolaridad absoluta que en esta
obra nos recuerda que no somos nada sin el
contrario, no nos definimos sin el contrario.
Pero también va mas alla, esa polaridad no es
tan solo humana, también yace en las flores,
también yace en un nubarrén que te recuerda
que eres parte de la naturaleza y el mundo.

Marco abstrae una cotidianeidad diria
bukoskianamente. Mira lo que ya no se mira,
pinta sobre lo que ya no se pinta, colorea sobre
lo que normalmente vemos grises o damos por
normalizado. Como aquel poeta del norte que
hacia de un oficio como trabajar en el correo la
poesia mas excelsa.

La sonrisa de un nifio, pero también la de un
nifio al término de su vida, un anciano. Recoge
una Loja que muchos afioran, una Loja de
arcoiris, pero sobre todo plantea que veamos
lo que la costumbre niega, por ejemplo, la
alegria de dos nifios alrededor del trabajo de
la madre.

La obra de David hace eco, pluma y también
marmol, de los versos de Eliseo Subiela a
partir de la mujer. Cada dibujo la llama a
ella, a la mujer libre y sin tapujos, a la mujer
nacida privilegiadamente rodeada de verde
y azul, de campos y montafas. A la mujer
aguerrida que rompe el molde de lo estético
occidental y construye con dos hoyos en la
espalda baja y con rizos en la cima lo erotico
desde el sur.

Como universidad, consideramos que uno de
los pilares fundamentales parala construccion
de las nuevas generaciones es el arte en
todas sus formas. Por ello, presentamos este
trabajo desde la UIDE-LOJA, cuyo propésito
es deconstruir la imagen del académico
de saléon y mostrarlo como lo que es, un
constructor de realidades, un evaluador de
coyunturas, y un proponente de nuevos
mundos.
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Prologo

La obra "SYNERGIAS: Cuatro propuestas
artisticas" reune las perspectivas, sensibilidades
y técnicas particulares de Patricia Tapia, Marco
Gahona, David Medina y Tatiana Trokhimtchouk,
en un ejercicio que explora el arte como medio de
comunicacion, pero también como herramienta

didactica.

Este proyecto destaca no solo por la habilidad
Andrea Ordénez Ledn técnica y la sensibilidad de los artistas, sino
COORDINADORA DE también por su capacidad para abordar temas
INVESTIGACION que invitan al espectador a reflexionar sobre
UIDE - SEDE LOJA la percepcion de lo cotidiano y la voluntad

de representar la realidad como un acto de
apropiacion. Su relevancia aumenta al estar
desarrollado por docentes de la Escuela de
Arquitectura de la Universidad Internacional del
Ecuador, quienes integran la practica artistica
con la ensefanza. En este contexto, el dibujo se
establece como una herramienta fundamental
para la investigacién y la construccion del
pensamiento espacial. Evans (1997) sefala que
“el dibujo no es solo un medio para representar
ideas, sino una forma de pensar y descubrir”;
esto refuerza su valor como herramienta de
exploracion y aprendizaje en la formacion de
futuras generaciones de arquitectos.
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En la obra de Patricia Tapia, la figura humana se
convierte en el centro de una exploracion profunda
de su representacion fiel, pero al mismo tiempo
estilizada. A través de un trazo expresivo y una
cromatica calida, la artista nos invita a detenernos
y contemplar las sutilezas de nuestro entorno,
revelando una mirada introspectiva que rescata lo
esencial del tumulto de personas y de objetos. En
su obra se lee un enfoque analitico y la observacion
minuciosa como herramientas fundamentales para
representar a los sujetos elegidos.

Marco Gahona nos presenta una propuesta que
realza el valor de lo ordinario, de hechos que por
frecuentes nos pasan desapercibidos. Su obra
reivindica la belleza de lo comun. A través de la
acuarela, el grafitoy otras técnicas, el artista captura
escenas de la vida cotidiana, oficios tradicionales y
paisajes urbanos, creando un registro sensible de
una realidad que se transforma con el tiempo. Esta
mirada al entorno no se limita al costumbrismo;
mas bien, refleja una busqueda por comprender el
contexto urbano y el patrimonio construido, como
una base para una intervencion arquitectonica
consciente y respetuosa. El uso del dibujo en la
obra de Marco se presenta como una herramienta
de observacion criticay documentacion grafica del
espacio vivido, esencial para abordar los procesos
de disefo arquitecténico.

David Medina enfoca su trabajo en el estudio
anatomico Yy la representacion de la figura humana
desde una perspectiva conceptual y sintética. A
través de sus dibujos, se manifiesta una constante
tension entre la veracidad de la figura humanay la
abstraccion formal.

Medina destaca el dibujo no solo como un medio
esencial para representar las formas y los volumenes
de la realidad, sino también como un compromiso
para expresar esas mismas formas mediante trazos
esenciales, demostrando que formas complejas,
como el cuerpo humano, pueden ser representadas
a través de figuras y lineas basicas. Su formacion
profesional trasladada al arte le permite explorar
nuevas formas de comprender el espacio y la figura.

La obra de Tatiana Anatolyevna Trokhimtchouk se
distingue por una gran fuerza expresiva. Su dominio
técnico, la complejidad compositiva y el uso del
color revelan una profunda pasion por el arte y
su capacidad para representar escenas, objetos o
figuras, como protagonistas Unicos. En su obra,
un angel o una manzana se representan con la
misma jerarquia e intensidad. La fusion del arte y la
arquitectura en su formacion se refleja en el empefio
de poner en valor su propuesta, sin importar
su escala. Esta expresividad articula elementos
formales, espaciales y simbdlicos que permiten una
experiencia emocionante para el observador.

SYNERGIAS no es solo una muestra de talento
individual, sino un gjercicio de colaboraciény dialogo
en el marco de un entorno académico. A traves de
este proyecto, se evidencia como el dibujo, mas alla
de ser una representacion formal, se convierte en
una herramienta de investigacion y analisis espacial,
producido por el quehacer de los artistas-docentes o
investigadores-artistas. Asi, SYNERGIAS se presenta
Ccomo una experiencia que une la teoria, la practica,
la docencia y la investigacion como elementos
interrelacionados capaces de incidir en la formacion
técnica, pero con una alta sensibilidad espacial.
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Patricia Soledad Tapia

Nace el Loja el 13 de octubre de 1973. Sus
estudios primarios los realiza en la Escuela fiscal
Matilde Hidalgo de Procel. Los secundarios en
los colegios: La Porciuncula y Beatriz Cueva de
Ayora. Cursa sus estudios universitarios de tercer
nivel en la Universidad Nacional de Loja donde
obtiene el titulo de Licenciada en Artes Plasticas
especialidad Pintura, ademas del reconocimiento
como mejor egresada de su promocién.

En cuanto a su formacién de cuarto nivel, se titula
de Magister en Artes con mencién en Teoria y
Filosofia del arte en la Universidad de Cuenca y
luego de Master en Disefio Grafico Digital en la
Universidad Internacional de la Rioja-Espafa.

Es Experta en Dibujo e llustracion (U. Cuenca). Ha
realizado varios cursos de formacién en el ambito
de Dibujo, Pintura, Historia, Teoria del arte, Critica
del Arte y la Gestion Cultural. Ha participado en
exposiciones individuales y colectivas dentro
y fuera del pais. Ha participado en calidad de
organizadora y jurado de salones de arte a nivel
local e internacional.

Ha desarrollado la docencia universitaria
desde el ano 2000 hasta la actualidad, en la
Universidad Nacional de Loja y la Universidad
Internacional del Ecuador, impartiendo catedras
de Dibujo, Pintura, Técnicas de Representacion,
Historia del arte y la arquitectura, Perspectivas
y sombras, y Teoria del color. Paralelamente se
ha desempefiado como artista plastica y visual
desde el afio 1995.

Su obra artistica ha girado en torno a la figura
humana como tema principal, ademas de
la naturaleza, la arquitectura, el paisaje y los
rasgos identitarios de la cultura. Sus intereses
se han dirigido a explorar la textura, el trazo
expresivo, una cromatica diversa y la linea
como recurso plastico y estético de reflexion
en torno a conceptos como: el tiempo, el
silencio, el vacio, la memoria, recreados en
escenarios vinculados con el ser humano,
principalmente con la mujer como simbolo
de vida y protagonista de hechos sociales
relevantes que han trascendido a lo largo de la
historia de la humanidad.
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El arte es uno de los mejores mecanismos de
comunicacion inventado por el ser humano
para expresar aspectos esenciales de su realidad
inmediata; ya sea a través del dibujo, pintura,
escultura, ceramica, arquitectura, etc., el hombre
ha evidenciado en cada obra ese deseo de
busqueda y exploracién movido por ese motor
fundamental que impulsa la innovacion y la
originalidad denominado creatividad.

Y es en la amalgama de estos aspectos donde
se gesta la practica del artista, donde empieza a
tomar forma un discurso artistico que trasciende
las palabrasy se inserta en el mundo de lo visual,
estableciendo conexiones con el publico como
parte del ciclo comunicacional en un escenario
donde, en palabras de Bourriaud (2008), la obra
de arte se convierten en “una duracidén por
experimentar, como una apertura posible hacia
un intercambio ilimitado” (p. 14).

En este contexto, la coleccion de obras que
forman parte de la presente publicacion, es
el resultado de procesos investigativos en el
campo del arte, especificamente del dibujo,
desarrollados en los Ultimos 5 afios, con los cuales
busco reivindicar el oficio del dibujante y el uso
de técnicas tradicionales a fin de recrear escenas,

personajes y relatos propios de la experiencia
humana desde una perspectiva contemporanea.
Como artista plastica y docente universitaria, la
produccién artistica que presento se enfoca en
la exploracién constante de la expresion visual,
el significado, la introspeccion y la percepcién
como recursos fundamentales dentro de la
configuracién de una obra artistica.

Todo el corpus de obras expresa intereses que
van desde la seleccion de temas como el paisaje,
la arquitecturay principalmente la figura humana
por su potencial discursivo y recursivo; desde el
punto de vista conceptual, la obra se alinea con
una reflexion filosofica y estética que se apoya
en la lectura de teorias contemporaneas sobre
memoria, tiempo, silencio, el relato autobiografico
de la mano de autores como Susan Sontag, Ana
Maria Guasch, Nicolas Bourriaud o Judith Butler,
entre algunos; y desde el punto de vista técnico,
la tinta, la pluma estilografica y el rotulador son
los recursos materiales que sirven para potenciar
lariqueza de la linea, la manchay la transparencia
para enfatizar el contenido de las obras.

Es en la sinergia de todos estos elementos y
recursos, donde el dibujo se convierte en una
herramienta efectiva de experimentacion y

-10 -



deconstruccién de la realidad, permitiendo
nuevas formas de representaciony comunicacion.

El dibujo...una poética de la linea

En afinidad de criterio con Rodriguez Aranda
(2010), "el dibujo, ha sido, es y sera siempre el
origen mismo de la actividad artistica” (p. 5),
constituye ese “hilo conductor” que visibiliza el
pensamiento y el proceso creativo del artista.
Desde esta premisa, cada trazo representa para
mi una poética, un acto de exaltacion de la forma
y la busqueda de una experiencia estética. A
través del dibujo busco capturar la esencia de
los personajes principalmente mujeres cuyas
historias emergen en escenarios de esperanza,
nostalgia, alegria, donde las emociones brotan
a flor de piel. La linea como recurso esencial del
dibujo, define sutilmente contornos de objetos
cotidianos, detalles de rostros y extractos de
arquitecturas, creando ritmos visuales que
exteriorizan la identidad y una filosofia de vida
personal.

La técnica y su cardcter persuasivo

Tanto las tintas, la pluma estilografica y el
rotulador se conjugan en cada obra para poner

de relieve la vigencia de técnicas tradicionales
en un contexto contemporaneo y generar
efectos visuales diversos: desde lineas fluidas
y expresivas hasta trazos sutiles y controlados.
La tinta, por su naturaleza liquida, proporciona
infinidad de matices en términos de transparencia
y saturacion, permitiendo configurar imagenes
que oscilan entre la delicadeza y la fuerza del
contraste. Por otro lado, la pluma estilografica,
con un trazo firme y elegante, complementa la
construccion de contornos y detalles para exaltar
el caracter persuasivo de las formas. Finalmente,
el rotulador con su efecto cromatico, vibrante y
acuoso, resalta la expresividad y el protagonismo
compositivo de los elementos representados
invitando al espectador a explorar el significado
y proposito de cada obra.

La figura humana...entre el silencio y las
lineas del cuerpo

La figura humana, en sus diferentes géneros,
constituye un tema fundamental en mi
produccion artistica. Es un arte en el que una
mujer retrata artisticamente a mujeres desde
la exploracion del cuerpo humano femenino
como espacio de memorias, experiencias,
ausencias y deseos. Aunque en el contexto
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del arte contemporaneo el cuerpo femenino
ha sido objeto de nuevos usos y significados
desafiando nociones convencionales de
identidad y subjetividad entrando en otros
ambitos como lo politico y simbodlico (Butler,
2006), desde el lenguaje figurativo, busco
trascender la apariencia fisica y el concepto
banal de belleza para indagar la interioridad,
lo no dicho, y exteriorizar historias Unicas en
escenarios que sugieren estados emocionales
que habitan en la frontera entre el decir y callar.
Esto revela cobmo, a diferencia de otros campos
"el arte se ha apropiado y ha reivindicado al
silencio como algo revolucionario que expresa
inconformidad y permite decir lo que no puede
ser dicho” (Rojas Alvarez, 2020, p. 257).

La pluma estilografica y la tinta refuerzan esta
nocion de silencio. A través de la gestualidad
de la linea, dibujo rostros cuyas miradas
se desvanecen en horizontes inciertos
interpelandonos de manera vivida desde el
fondo del papel y el lienzo, como en un proceso
de aparicion y desaparicion. Estos rostros se
complementan con delicados atuendos florales,
tiaras, drapeados ondulantes que simulan
verdaderos laberintos como una analogia de la
fugacidad del tiempo.

El paisaje y la arquitectura como espacios
de la memoria y el tiempo.

Como parte del compendio de obras, espacios
interiores, segmentos de arquitectura, paisajes
urbanos, relojes, maletas, mobiliario, muros
resquebrajados, protagonizan escenas donde el
tiempo y la memoria se materializan. Desde mi
punto de vista, el espacio arquitectdénico no es
solo una estructura fisica, sino el contenedor de
experiencias, de historias personales y recuerdos.

En cada rincon, portal o muro representado,
evoco la memoria y la transitoriedad del tiempo,
dibujo arquitecturas en proceso de desaparicién,
espacios erosionados por el tiempo y portales
rusticos que evocan el recuerdo y la introspeccion
como mecanismos de didlogo sobre lo vivido
o experimentado. En la cualidad simbdlica de
la trilogia espacio-memoria-tiempo, es donde
ocurreny se trasponen las cosas, pues no es posible
separar nuestras experiencias, actos, recuerdos o
situaciones del lugar en el que acontecen.

El relato autobiogrdfico dentro del proceso
creativo

Al igual que para un poeta, literato, musico o
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novelista, el proceso creativo del artista pone de
relieve la identidad de su autor exteriorizando lo
mas relevante de su vida a través de diferentes
recursos plasticos y estéticos. Como bien lo
menciona Vicente-Mullor(2015), “laautobiografia
construye una historia desde la vida individual
como un todo significativo, coherente, en el que
la‘interpretacion’ es primordial, convirtiendo solo
algunos eventos pasados en hechos dignos de
ser revividos” (p. 11). En este sentido, cada pieza
es para mi un testimonio visual de experiencias,
emociones y pensamientos Unicos. En cada
obra revivo momentos y lugares significativos,
reconstruyendo fragmentos de la memoria que
se entrelazan con episodios del presente.

La autobiografia visual desarrollada, no es una
narracion lineal, sino una cartografia de afectos,
intuiciones y recuerdos que encuentran en el
lenguaje del dibujo el recurso para interpelar
al publico sobre aspectos que van mas alla del
deleite visual.Y es que el relato autobiografico
en el arte no se limita a la representacién de
uno mismo, sino que, como plantea Smith
y Watson (2010), implica una construccién
performativa de la identidad, en la que el "yo”
se reconfigura constantemente a través de la
practica creativa.
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Piel morena

Tintas y estilégrafo sobre
cartulina.

20,0 cm x 30,0 cm
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Pureza

Tintas y estilégrafo sobre
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Garbo

Tintas y estilégrafo sobre
cartulina.

20,0 cm x 30,0 cm

2020
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Vedette

Tintas y estilégrafo sobre
cartulina.

20,0 cm x 30,0 cm

2020
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Meditacion

Tintas y estilégrafo sobre
cartulina.

20,0 cm x 30,0 cm

2020
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A flor de piel

Tintas y estildgrafo sobre
cartulina.

20,0 cm x 30,0 cm

2019
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Laberintos

Tintas y estilégrafo sobre
cartulina.

20,0 cm x 30,0 cm

2019
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Expiacion
Tintas y rapidografo sobre
lienzo

70,0 cm x 60,0 cm
2019
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Laberintos de esperanza

Tintas y rapidografo sobre lienzo
70,0 cm x 60,0 cm
2019
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Inocencia

Tintas y estilografo
sobre cartulina.
20,0 cm x 30,0 cm
2017
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Reflexidon

Tintas y estilografo
sobre cartulina.
20,0 cm x 30,0 cm
2019




Juerga

Tintas y estilografo
sobre cartulina.

20,0 cm x 30,0 cm

2018
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Eternidad

Tintas y estilografo
sobre cartulina.
20,0 cm x 30,0 cm




tecturas del

lenc

Arqu

10

|

tas y estilografo sobre

in
cartulina.

T

40,0 cm x 50,0 cm

2020
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Tiempo y vacio

Tintas y estilégrafo sobre
cartulina.

40,0 cm x 50,0 cm

2022




Om

- Q

m.m

w O

o &

S

o @ §

T 2 35

w3 32

,a @R

pYaX

£ 555
D

mmmmm
Tczm

-30-



Los recuerdos cumplen un papel protagdnico
en el cruce de los espacios tradicionales y la
actualizacion de los estados emocionales. Surgen
como emblemas del pasado, modificados por el
criterio de pertenencia de la cultura posmodernista.
La deconstruccion del naturalismo, sumada a la
experiencia del remake de lo vivido, es la esencia
de esta produccion de la artista visual Patricia Tapia.

El espejo, el nicho, el tiempo, los saberes y las
grietas delarutina, funcionan como ejes sucesivos
y transversales, capaces de ser autoreconocidos
y afirmados como motores de busqueda en
la grafica y el dibujo. Existe un elemento que
coordina lo anteriormente planteado, el viaje
enmarcado en la estructura del suefio, como
lo plante6 Carl Jung en el contexto de la
experiencia subjetiva simbolica. Estos momentos
interconectados y entrelazados por la figura
de la maleta, condicionan la atemporalidad y
la cercania del entorno en plan de mobiliario
funcional para escenas de transicion esporadica,
donde hemos sido invitados a observar
interiormente el pensamiento, en una especie de
transito «fantolégico».

La insercion de un sistema constructivo basado
en la pospsicodelia y la animosidad estilistica
ochentera, motivan la exploracion del trazo y la
linea como recurso de simulacion de la idea. El
medio escogido adopta la forma de vaivén, se
extiende paralelamente y se codifica en patrones
de puntos, todos ellos protagonizan los ambientes
secuenciales remarcados con el uso del claroscuro
fuerte y las sombras definitorias de los espacios
divididos —y reintegrados- visualmente.

Adoptan un lenguaje poético al advertir
coordenadas estrictas, métricas, provenientes
del calculo motivacional y la inclusién
de elementos compositivos (recorridos,
diversidad floral, expansion de las formas,
silencios e intermitencias) que procesan
referencias  clasicas, escorzos, disefos
frontales, moda y contemporaneidad. La
libertad, soltura y acompafamiento de la
linea, estd mas relacionada al uso variado
dentro de una misma pieza, como ligeras
aproximaciones al analisis concreto situado
en una o mas sesiones de trabajo.

Lo simbdlico es social o colectivo como
afirmé Lévi-Strauss, y en este caso, la cercania
al materialismo y al camuflaje detras de las
gafas de sol —el reflejo idealizado—, requiere
especial atencidon, pues, presenta distintos
estados de misterio y sensualidad, que se
determinan por el enfoque general volcado
a una integracién del contenido, como si se
hablara de una persona y todas a la vez; es
decir, no representa instantes individuales
unicos, sino, la estandarizacion de las figuras.

La fusion de distintos tiempos y la marcacién
de un lenguaje lineal idéneo, proyectan
el conjunto expuesto y abren espacio a la
interpretacién de la ligera modificacion
tonal sobreexpuesta, como un deseo latente
del color al cumplir el rol significativo del
pensamiento liberado.

Diego Padl Villavicencio Ordénez
ARTISTA VISUAL Y CURADOR DE ARTE
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Tiara en violetas

Técnica mixta.
29,7cm x21.0 cm
2024

-32-



-33-
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En rojo carmin

Técnica mixta
29,7 cm x 21,0 cm
2024
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Destello floral

Técnica mixta
29,7cm x 21.0 cm
2024




Reminiscencia

Técnica mixta
29,7cm x 21.0 cm
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Notas en azul y
violetas
Técnica mixta.

29,7 cm x21.0cm
2024
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Rubi

Técnica mixta.
29,7cm x21.0 cm
2024




Ritmo frenético

Acrilico sobre lienzo
50,0 cm x 70,0 cm

2024
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Al son del
cha cha cha
Acrilico sobre lienzo
50,0 cm x 70,0 cm
2024



- 40 -

?E‘PI‘J /_2_4

Mariquita

Técnica mixta.
29,7 cmx21.0 cm
2024




Detalle rustico

Técnica mixta.
29,7cm x 21.0 cm
2024
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Portal en azul

Técnica mixta
29,7cm x 21.0 cm
2019
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Portal en ocre

29,7cm x21.0 cm

Técnica mixta.
2024
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Marco Vinicio Gahona Aguirre

Marco Vinicio Gahona Aguirre nace en la ciudad
de Loja, el 13 de febrero de 1970, es arquitecto por
la Universidad Técnica Particular de Loja y Master
en Desarrollo Comunitario por la Universidad
Nacional de Loja. Se ha desempefiado en
diferentes instituciones publicas y privadas;
Director de Planificacion y Desarrollo de los
Gobiernos Auténomos Descentralizados
Municipales de los cantones Zapotillo y Pindal.
Ha sido Director Distrital del Ministerio de
Educacién en los Distritos 11D01 Loja y 11D02
Catamayo — Olmedo — Chaguarpamba.

Ha sido Director Ejecutivo en la Fundacion
Uriel. Ha participado en eventos de
capacitacion relacionados con el bambu, con
lo cual ha desarrollado de manera particular
el disefo y elaboracion de artesanias,
mobiliario y estructuras a base del uso de
Guadua Angustifolia. Ha sido docente invitado
en la Escuela de Arquitectura de la UTPL y
actualmente es docente de pregrado en la
Escuela de Arquitectura de la Universidad
Internacional del Ecuador, Sede Loja.

Su inicio en la pintura y el dibujo se produce
a temprana edad y se perfecciona durante
su formacion universitaria, sin embargo, esta
actividad fue relegada por mucho tiempo.
Actualmente ha retomado la produccion artistica
en el ambito del dibujo, la pintura y la escultura
y combina la docencia universitaria con esta
pasion. Su propuesta se fundamenta en el
registro de escenas comunes y ordinarias, sin
preparacion alguna de la escena o de personajes,
tratando en todos los casos comunicar la riqueza
de la cotidianidad.

La técnica que se ha utilizado en mas de
un centenar de obras es la acuarela, cuya
transparencia en lasmanchasyrapidezen el trazo,
se armonizan en el colorido de todos los temas
tratados. También ha trabajado en técnicas secas
como la sanguina, lapices de color y de grafito,
todas sobre un soporte de cartulina blanca, gris
o negra y en papel kraft. Ademas, ha realizado
obras con el uso de pluma estilogréfica, el éleo
y acrilico. Ha participado como expositor en dos
muestras colectivas en la ciudad de Loja.

-44 -
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El arte fundamentado en la representacion
grdfica costumbrista, pintura de género,
sintesis grdfica y la figura humana.

La produccion artistica desarrollada por el autor
durante este periodo ha sido dedicada al registro
graficoypictéricodealgunoselementoscatalogados
de interés patrimonial, como edificaciones, templos
y plazas, propias de la arquitectura lojana; ademas
de testimoniar oficios, escenas, personajes y otros
elementos de la cotidianidad y tradicién popular
de Loja. Las limitaciones y restricciones impuestas
debido a la vigencia de la pandemia del Covid,
generaron las condiciones propicias para poder
desarrollar toda la propuesta que hoy sale a la luz.

La caracteristica principal de la obra propuesta es la
demostracion de que, en lo ordinario, en lo comun, en
aquello desapercibido por la gran mayoria, se puede
descubrir “belleza”. Para esta obra no se prepara la
escena 0 a los personajes, simplemente se busca
resaltarla esencia delinstante y hacer una composicion
armoniosa que pretenda causar la reflexion consiente
en la comunidad sobre todo aquello que transcurre
ante nuestros ojos y no lo disfrutamos debido a que
lo hemos vuelto simplemente invisible y falto de valor.
Con estos enfoques, no se trata so6lo de documentar
un registro pictorico de la vida cotidiana, sino también
de plantear temas de reflexién sobre los valores, la
identidad social y las transformaciones culturales.

La “pintura de género”, el arte en lo comun.

El arte rupestre, del cual tenemos registros
muy interesantes gracias a su proteccion en
improvisados refugios y precarios habitaculos
naturalesquetambiénseconstituianenelsoporte
de estas manifestaciones, se caracteriza por la
representaciéon de las actividades cotidianas
y elementos del entorno: la figura humana y
la caza, animales y el entorno natural. Es una
de las primeras intenciones de comunicacién
grafica del ser humano, valiéndose para ello,
de recursos tan limitados como sus dedos
y manos, improvisados “pinceles”, carbdn,
pigmentos minerales, sangre, grasas, rocas y
huesos. Esta cotidianidad ilustrada, que hoy
se cataloga como "“arte”, en su momento fue
una necesidad de comunicaciéon y sobretodo,
de dejar marcada una huella o impronta en un
territorio dominado y determinado.

Con el transcurso del tiempo, el arte pasé a
ser una manifestacion exclusiva para quienes
amasaban el poder politico y econdémico, por
lo tanto, los géneros y técnicas desarrollados
en toda esta época se apegaban a sus intereses
e ideologias: retratos, festines, mitologia
y escenas heroicas (Gombrich, 1997). Sin
embargo, la obra de artistas revolucionarios
de su época ha permitido que el arte se
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torne en una expresion cuyo lenguaje e
interpretacion resulte alcanzable, registrando
entre sus tematicas cuestiones ordinarias,
comunes e incluso vulgares. Podemos citar
algunos ejemplos relevantes de este género:
“La lechera” (1660) del holandés Johannes
Vermeer, "Anciano” del espafiol Antonio Cabral
Bejarano. Se retratan escenas sobre el trabajo,
de la vida cotidiana, oficios, festividades, entre
otras (Singulart, 2020).

Esta manifestacion artistica pictorica es
lo que hoy se conoce como “pintura de
género”, considerada inicialmente como de
una categoria inferior a los otros géneros de
la pintura (Berger, 2016), pero que, gracias a
la obra de grandes maestros “costumbristas”,
especialmente a partir del Renacimiento,
esta corriente logro posicionarse en un nivel
relevante dentro del panorama artistico,
elevando la cotidianidad a la categoria de
arte, corriente artistica protagonizada por
personajes anénimos, comunes y corrientes
(de Araya Cid, 2019). Asi, lo que en su
momento fue considerado trivial o vulgar,
paso a servalorado como una forma legitima
de expresion artistica (Blanco Aparicio,
2019). Esta revalorizacion de lo ordinario y
lo cotidiano subraya la importancia de las
experiencias comunes en la construccion de
la identidad cultural de una sociedad.

En el contexto latinoamericano, esta corriente
artistica se vinculé estrechamente con la
identidad cultural y la construccion de una
memoria historica en la que se retrataban
los rasgos distintivos de cada lugar y region,
con sus trajes y atuendos y sus practicas
cotidianas. Artistas como José Maria Velasco
y Gomez — Obregdn en México o Rafael “Tefo”
Tufifio Figueroa en Puerto Rico utilizaron esta
forma de representacion grafica para mostrar
la vida del pueblo y hacer visible lo que antes
era invisible en el ambito artistico.

La comunicaciéon grafica, ha sido, a lo largo
de la historia, una imperante necesidad de
la humanidad. A medida que las técnicas,
recursos, materiales y géneros, se fueron
perfeccionando, los artistas desarrollaron
una mayor habilidad para dominar el trazo,
el boceto, la proporciéon, la perspectiva, el
detalle y la cromatica, para convertirse en arte,
como una manifestacion capaz de trasmitir
emociones, pensamientos y experiencias de
una manera mas profunda y compleja.

En este contexto, la obra desarrollada y que
hoy se presenta pretende establecer y crear
un registro visual sistematico de oficios,
tradicionesy practicas que, lamentablemente,
cada vez son menos frecuentes y visibles en
la sociedad contemporanea local. Antafio,
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por citar un ejemplo, era muy necesario y
requerido el rol de los estibadores, apostados
junto a los mercados, y cuya herramienta de
trabajo era su carreta fabricada en madera,
con un solo eje y un par de ruedas; una de
sus versiones ya ahora extintas, haladas por
un asno o una mula, y la otra versién de la
cual hay un poco menos de una decena de
ejemplares, se desplazan gracias a la fuerza
de su propietario.

Como este ejemplo, se han considerado
diversos personajes realizando oficios
gue en poco tiempo mas, seguramente ya
no seran visibles en nuestro entorno. Un
vendedor de “raspados o de espumillas™’,
una escena en la tienda del barrio, una
mujer indigena que recorre las calles
vendiendo los productos de su huerta,
entre otros, simplemente desapareceran. La
naturalidad en la representacion de estas
escenas, la expresividad de los rostros y
gestos, la emotividad de las acciones y la
improvisacién del entorno, son los elementos
que contribuyen a crear composiciones
armonicas, vigorizada con los principios
fundamentales del dibujo y la pintura. A
través de este enfoque, se busca capturar la

1 Raspado conocido en otras regiones como granizado, consiste en una bebi-
da a base de hielo picado y algin extracto o jugo de alguna fruta. Se elabora
manualmente en una mdaquina instalada en un triciclo. Espumilla es un pos-
tre tipico ecuatoriano, de consistencia espumosa hecha a base de la guayaba.

esencia de cada momento, sin artificios ni
adornos innecesarios y presentar una imagen
fiel a la realidad cotidiana.

La simplicidad de lo complejo.
En paralelo, los géneros arquitecténico y

urbano también se abordan con la misma
actitud despreocupada que la “pintura de

género”. Los elementos arquitectonicos
y urbanos no se registran desde las
perspectivas mas tradicionales o las

vistas mas hermosas; graficamente no se
derivan de la contemplacion tipica del
hecho arquitecténico o urbano. Se valora
graficamente el edificio o espacio publico
desde una 6ptica muy poco comun, vistos
desde un angulo descuidado o tal cobmo lo
aprecia el ciudadano de "a pie”. Aunque la
caracteristica esencial de la obra realizada
presenta una composicion adecuada, con
equilibrio, contraste y jerarquia, la intencion
es ofrecer una representacién grafica que
refleje la vitalidad del lugar, mas alla de
su belleza superficial o su perspectiva mas
favorecedora.

También se han desarrollado temas de
composicion grafica que simplifican las
formas arquitectonicas, de modo que, el
edificio o conjunto representado mantenga
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su identidad y sea facilmente reconocido
por el espectador. Esta reduccion de las
formas a lo basico y elemental tiene como
objetivo plasmar artisticamente el caracter
y significado del edificio, en otras palabras,
se constituye este ejercicio en una suerte de
sintesis grafica.

Esta propuesta artistica puesta en comun, se
convierte en el medio idoneo para reflejar
la vida cotidiana y los escenarios en los que
ocurre, las tradicionesylosvalores de diversas
sociedades. Mediante la observacion directa
de los protagonistas en una escena comun, se
pretende capturar el instante vital que derive
en una reflexion sobre las dinamicas sociales,
economicas y culturales en cada contexto. Si
finalmente se logra que, en el espectador, se
produzca el recorrido de la simple mirada
de la obra hasta llegar a una interpretacion
critica de lo observado, entonces se habra
logrado el objetivo.
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Manzanilla, cebolla

Acuarela y tinta china sobre
cartulina.

42,0 cm x 29,7 cm

2021
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Hora del almuerzo

Acuarela y tinta china sobre
cartulina.

29,0 cm x 26,0 cm

2021
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A fuego lento

Acuarela sobre cartulina.
42,0cm x 29,7 cm
2021
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Angustia

Acuarela sobre cartulina.
29,7 cm x 42,0 cm
2021

e,
Dia de minga
Acuarela sobre cartulina.

29,7 cm x 42,0 cm
2020
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La tienda

Acuarela sobre cartulina.
42,0 cm x 29,7 cm

2021
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Pollera colora
Acuarela sobre cartulina.
42,0 cm x 29,7 cm

2021




Zoe

Acuarela sobre cartulina.
21,0cm x 21,0 cm
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Joaquin

Acuarela sobre cartulina.
72,0 cm x 50,5 cm
2021
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Carmelita

Sanguina sobre papel kraft
42,0 cm x 29,7 cm
2022
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Descanso en

el parque

Grafito y gel blanco sobre
carton gris

21.0cm x 20.0 cm

2024
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Esperanza

Sanguina sobre papel kraft
90,0 cm x 70,0 cm
2023




“Esperanza”

Titulo dimensional

cual pétalos abiertos,

en el anhelo de la vida,

horizonte de suefios

que forman con sus letras

esa ansiedad palpitante de las almas,
en la busqueda de auroras

vestidas de alegrias.

Ahi la figura de mujer

con sus anos cargados de existencia
y la sobrecarga diaria,

de sus compaferos de lucha,

... sus lecheros.

que le piden

los ponga en el suelo

al ver el fatigado rostro de la anciana.

Simbolos que llevan en su esencia,
el rigor del trabajo cotidiano
estampa hermosa de mujer,
que evidencia el sacrificio,
sometido a una dura brega,
que no mira la edad

ni el paso del tiempo,

sino la prometedora esperanza,
de llevar el pan para el sustento,
vivencias de la mujer del campo
que gasta su energia

en esos menesteres

que pesan hasta el alma.

Esperanza,

generosa obra de genuinas manos,
de un artista de talla singular

que forja con destreza admirable
y con su magico pincel,

plasmar con realismo total,

su obra, emanacion de su corazén,
que vierte a raudales,

los sentimientos del autor

en su cuadro majestuoso.
Aplaudo con sincera admiracion
arquitecto Vinicio Gahona

la genialidad de su creacion.

Dra. Maruja Valdivieso'

1 La doctora Maruja Valdivieso fue una destacada educadora y es
una figura relevante en el ambito cultural de Loja. Ademds, como
escritora ha trascendido por su calidad y sensibilidad al abordar
los temas sociales. También en el ambito de la poesia ha marcado su
particular huella por la calidad de sus versos, con los que trasmite
mensajes profundos y conmovedores de la condicién humana.
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P4jaro en muelle

Sanguina y lapiz de color
42,0 cm x 29,7 cm
2023




Kira

Lapiz de color y cartulina negra
21,0cm x 21,0 cm
2022

Baloo

Lapiz de color y cartulina negra
21,0 cm x 21,0 cm
2022
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Plaza e iglesia de
San Francisco

Plumilla y boligrafos de gel
blanco sobre cartulina gris.
42,0 cm x 29,7 cm /2023




“Loja caminando”

Un hombre alto de tez blanca lleva la basura en
el camidén municipal.

Un metro mas adelante una monja conduce y
lleva un féretro

Diez metros mas adelante un teatro vacio y
cerrado.

Afuera de él un artista callejero al aire libre con
su guitarra canta.

Cinco metros mas adelante un vehiculo con
ventanas negras se pasa un “prohibido pasar” se
bajan dos municipales regordetes y dicen jno se
debe pasar!, a la gente que se ve acercar.

Diez metros mas adelante un parque lleno de
palomas con sublime viento, en él estan sentados
diez personas que ven su celular.

Cinco metros mas alla, muchos ven abajo cuando
caminan, algunos ven al frente mientras dan
pasos, pocos ven al cielo cuando transitan.

La vida en Loja entre las calles Juan José Pefia y
Bolivar por la Mercadillo entre 17:15y 17:25

Mg. Pablo Ruiz Aguirre’
Tomado del poemario "Mosaico"

1 Pablo Ruiz Aguirre es un destacado abogado y académico. Tiene
una amplia y reconocida trayectoria en los ambitos de la educacion, la
politica y la investigaciéon. Ha constribuido con diversas publicaciones
en revistas y medios nacionales e internacionales, enfocadas en el
analisis de las agendas politicas. Ademads es autor de tres libros de
poesia, denotando su profundo interés por las artes. Desde 2022 es
prorrector de la Universidad Internacional del Ecuador, Sede Loja.
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Museo Concepcionista

Acuarela y plumilla sobre
cartulina

42,0 cm x 29,7 cm

2022
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Arquitectura colonial

Acuarela y plumilla sobre
cartulina

42,0cm x 29,7 cm

2022
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Torre de Santo
Domingo
Acuarela y plumilla
sobre cartulina.
21.0cm x 14.8 cm
2024
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Calle Bernardo

Valdivieso
Acuarela y plumilla sobre
cartulina.

21.0 cm x 14.8 cm

2024
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Calle de Cuenca

Acuarela y plumilla sobre
cartulina.

21.0 cm x 14.8 cm

2024
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Torre de

La Independencia
Acuarela y plumilla sobre
cartulina.
21.0cm x 14.8 cm

2024




w

i

RIS

FERLI LRI LD RS
e
i

E

Mmgdhonad
| STErET

Iglesia de

San Sebastian
Acuarela y plumilla sobre
cartulina.
42,0 cm x 29,7 cm

2021
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Superhéroe

Acuarela sobre cartulina.
20,5cmx 12,5 cm
2021
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Romeriantes

Acuarela sobre cartulina.
50,5 cm x 72,0 cm
2021
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Horizonte lojano hoy

Oleo sobre lienzo
70.0 cm x 100.0 cm
2023




Fragmento de
“La creacion de
Addan” modo boceto

Pastel sobre cartulina negra
51.0 cm x 76.2 cm / 2024
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David Steward Medina Jiménez

David Medina Jiménez es un arquitecto y artista
visual con estudios de Maestria en Arquitectura,
titulacion a la que accedié gracias a una beca de
excelencia académica para estudios de posgrado en
la Facultad de Artes, de la Universidad Nacional de
Colombia, en su sede de Bogota. En su formacion
de pregrado ha sido reconocido por la Universidad
Técnica Particular de Loja con la Beca de Excelencia
de Méritos Académicos, en donde presentd una
tesis con énfasis tedrico, que llegd a ser difundida
por el Colegio de Arquitectos de Pichincha. Asi
también, su tesis de maestria, desarrollada enla linea
de investigacion "Herramientas de representacion
y analisis arquitectonico”, ha sido reconocida por
el Consejo de Facultad de Artes de la UNAL como
Tesis Meritoria, y por el Ministerio de Educacion de
Colombia como Tesis Honorifica.

Ademas, ha participado como ponente y panelista
en la Universidad Nacional de Colombia, Ia
Universidad Técnica Particular de Loja, y la Bienal
Panamericana de Arquitectura de Quito. También, se
ha desempefiado como profesor a tiempo completo
en la Universidad Nacional de Chimborazo y en la
Universidad Internacional del Ecuador en su sede
de Loja, en donde actualmente comparte sus
conocimientos.

Como investigador ha publicado el articulo
“Caracterizacion grafica de las interacciones de
patrones alexandrinos en la Plaza Santander del
Campus UNAL en Bogota”, en donde expone
sus estudios sobre la aplicacién de diagramas
de puntos para representar de forma grafica la
relacion entre patrones de composicion.

Dentro de sus intereses y afinidades estan
la poesia, la teosofia y la literatura historica,
ademas de las artes liberales, con eénfasis
particular en la geometria, la aritmética, y la
|6gica. A su vez, esos intereses coinciden con su
formacion como Arquitecto en lo que refiere al
dibujo artistico, la geometria, las matematicas
y la historia del arte, conocimientos que
conforman la base tedrica de su exploracion y
estudio de la figura humana a través del dibujo,
motivo cardinal de sus composiciones graficas.
En ese sentido, en su trabajo es constante una
suerte de dualidad o polaridad pendular y
progresiva desde la fidelidad de sus dibujos con
las figuras representadas, hasta la abstraccion
y reinterpretacion formal de esas figuras
mediante el arreglo ritmico de su geometria y
proporciones.
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Apuntes sobre el origen de la obra de arte:
el florecimiento de su maculada concepcion
en el jardin del abismo.

Utopia es la belleza irrenunciable
Maria Zambrano

La estrechez entre realidad y representacion tiene
asidero en las raices fundacionales del arte. En
el caso del dibujo y la pintura, esa estrechez o
proximidad es consecuente con el ideal sentimental
de retener o congelar, a través de la representacion
realista, el motivo representado. Contrario a ese
ideal, en la segunda mitad del decimondnico,
Gottfried Semper propuso como horizonte para
las artes, sus técnicas y medios de representacion,
la necesaria negacion o enmascaramiento de la
realidad (Semper, 1863a); es decir, el ocultamiento
0 supresiéon de todo atisbo de realidad en la
ejecucion de la obra artistica. Al respecto de ese
enmascaramiento, Worringer parece coincidir con
la propuesta de Semper. Asi, en 1908 Worringer
atribuye a la imitacion de la belleza natural una
proyeccion o impulso sentimental, y la distingue
de la estética, propia de la belleza del arte que
mas bien es de proyeccion abstracta y por lo tanto
desprendida de la realidad (Worringer, 2008). Esto
querria decir que las representaciones realistas
pertenecen a un estadio distinto, incluso contrario
a la voluntad del arte’.

1 Worringer atribuye a Alois Riegl la formulacién del concepto “vo-
luntad del arte”, al que describe como el momento de creacién artisti-
ca que precede al origen de la obra de arte (Worringer, 2008, pag. 58).

Por otro lado, la distincion entre imitaciéon
y abstraccion es extrapolable a otras artes
como la escultura o el teatro, donde también
es patente una suerte de polaridad entre
la imitacion de la realidad y su abstraccion
formal. De hecho, es en el denominado teatro
moderno donde es evidente la distincion
transitoria entre el naturalismo promulgado
por Stanislavsky, pseudénimo de Sergueievich
Alexeiv; la ritualidad propuesta por su discipulo
Jerzy Grotowsky; y la deformacion sugestiva
de la expresion corporal instituida por
Eugenio Barba, aprendiz y heredero de ambas
ensefianzas (Dolores, 2015). Es decir, en el teatro
moderno la secuencia entre el naturalismo y la
deformacién dela expresién corporal encuentra
su transicion en la ritualidad escénica. Aquella
transicion es consecuente con el origen del
teatro griego, caracterizado en sus primeras
representaciones por su condicidn mimética
(mimesis), y por tanto imitativa de la realidad
(Azparren Giménez, 2017).

Ahora, ;qué tienen en comun el dibujo, la
pintura, la escultura y el teatro? En el contexto
propuesto la clave esta en el concepto griego
mimesis [piunoig] que explica en sus origenes
su caracter imitativo de la realidad. En su obra
Poética, Aristdteles concibe a la imitacidon
como transversal al origen de las artes, y en
particular de la poesia a la que describe como
imitativa, y al poeta como imitador, como lo
es también el pintor “o cualquier otro hacedor
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de imagenes”? (Aristoteles, 1998, p. 32). Asi
también, el filosofo Anthony Preus atribuye a
los pitagoricos la concepcion de la existencia
de los seres como imitacion de los numeros, y
del mismo modo reconoce en las sombras del
mito de la caverna de Platén su sentido imitativo
de la realidad, comparable a la imitacion de
las formas del Demiurgo (Preus, 2007). En
este punto, es significativo seflalar que Platon
describe al Demiurgo como “constructor” o
artesano ordenador del cosmos (Timeo, 2010).

En efecto, esa condicion imitativa esta presente en
los primeros dibujos, pinturas o representaciones
teatrales, y es contrastante de la condicion abstractade
otras artes como la musica, la danzay la arquitectura.
Aln mas, de acuerdo con Mallgrave, esas tres artes
habrian sido homologadas por Adolf Zeising bajo
el concepto de “artes cosmicas™ (Mallgrave, 2013).
En su Teoria de la belleza formal, Gottfried Semper
ratifica esa concepcion respecto a la musica, la danza
y la tectonica como artes cosmicas, precisamente
en virtud de su condicion diferenciada respecto de
la naturaleza (Semper, 2014). Ademas, en la exégesis

2 Para Aristoteles, lo imposible debe ser referido a la poesia, que es
imitativa de lo mejor, 0 a su vez “a la opinién corriente” (Aristote-
les, 1998, pag. 34). Del mismo modo, Aristételes describe tres mo-
dos de imitacién: ... o como las cosas eran o son, o como se dice, y
se supone que son, o como deben ser” (Aristoteles, 1998, pag. 32).
3 De acuerdo con Mallgrave, habria sido Zeising y no Semper el
primero en homologar arquitectura, musica y danza como “las
“artes cosmicas’, definidas asi por las leyes universales de la eu-
ritmia, y fue quien ademads acufié las expresiones “unidad macrocés-
mica” (simetrfa) y “unidad microcédsmica” (proporcion), también
empleadas mas tarde por Semper (Harry Francis Mallgrave 2013, 32).

propuesta por Semper sobre el alcance de la nocion
cdsmica, es patente la sintesis de una polaridad
dimensional: el orden universal y el ornamento de
escala doméstica (Semper, 2014).

Junto con la abstraccion, entre las [lamadas artes
cosmicas es posible reconocer su trascendencia
de la utilidad como propdsito. Aunque, con
excepcion de la Arquitectura, abstraccion e
inutilidad practica no solo estan presentes
en la musica y la danza, sino también en la
literatura que comparte con ellas su condicién
diferenciada de la naturaleza. Al respecto, resulta
significativa la estructura musical o musicalidad
de la literatura referida por Andrzej Hejmej
en su tesis doctoral Musicality of a Literary
Work (Hejmej, 2000). De hecho, conceptos
como composicion, modulo, ritmo, escala,
textura, compas, armonia, cromatica, pieza y
repertorio, son comunes entre la arquitectura y
la musica, e incluso semejantes a la sintaxis de
la literatura que describe su estructura y orden.
En el vocabulario musical, blancas y negras son
comparables a los conceptos arquitectdnicos
de vacios y llenos, y del mismo modo las
palabras son comparables a médulos espaciales
o tonales.

Por lo tanto, es posible reconocer no solo tres,
sino al menos cuatro artes cosmicas: literatura,
arquitectura, musica y danza. En este punto,
conviene precisar que la formulacion tripartita
de las artes cosmicas sefalada por Zeising y
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Semper refiere a sus origenes. Quiza fuera por
ello que otras artes como la pintura o la escultura
quedaron excluidas de esa formulacion, pues en
su génesis prescinden de la abstraccion como
horizonte o proyeccion.

Asi, aunque es atribuible a los primeros dibujos
o representaciones su desprendimiento de la
inmediatez que supone un fin utilitario, también es
posible reconocer en los motivos de los primeros
dibujos un sentido narrativo, es decir Util, acaso
como consecuencia de preceder a la palabra. En
este caso, la realizacion de esos dibujos pudo haber
sido concebida como registro testimonial de aquello
que, a juicio de su hacedor, merecia ser conservado
y expuesto para la posteridad, o quiza lo fuera
como un intento de trascender su fugaz existencia.
Consumada esa posteridad, el polvo del tiempo ha
secundado la identidad y autoria de esos registros,
a los que mas tarde exploradores y arquedlogos
denominaran pictogramas o petroglifos.

Sea como fuere, aquello sugiere una razéon de
consecuencia con la emancipacién de la belleza
de quien pretenda ser su autor. Al respecto, en el
prefacio de El retrato de Dorian Gray, Oscar Wilde
seflala @ modo de manifiesto que la belleza es
atribuible al artista, y a su vez, el propdsito del arte es
ocultar al propio artista (Wilde, 2012). Aquello resulta
significativo en el contexto aqui propuesto, pues el
tema central de la novela de Wilde, que de hecho es
una de las mas celebradas obras del escritor inglés,
gira en torno a una pintura, precisamente un retrato.

En efecto, en la novela es el retratado y no el retrato
quien conserva su esplendor inmaculado, y del mismo
modo, es el artista quien hace del retrato una entrega
de si mismo, aun consciente de la contradiccion y
sacrilegio que ello supone. Es decir, Wilde invierte los
roles de la obra de arte y del artista advertidos por él
mismo en el prefacio antes referido. Asi, de acuerdo
con Wilde es propdsito del arte suprimir cualquier
atisbo identitario de su autor, pues es al espectador
y no al artista a quien revela, por el contrario, al
artista le corresponde crear una belleza exenta de
todo propésito utilitario y de toda moralidad para ser
admirada infinitamente (Wilde, 2012).

De acuerdo con ese razonamiento, descubrir la
belleza es un rol que le corresponde al artista,
quien a su vez es cubierto y secundado después
por el brillo de su propio descubrimiento, o mas
bien de su obra como hallazgo, contribucién y
ofrenda a esa misma belleza. Una vez ocultado el
artista, le corresponde al espectador descubrirla de
nuevo, pero no soélo eso, sino descubrirse también
en ella. Ese parece ser el afan por capturar un
rayito de belleza, una chispa de su fuego a modo
de lumbrera. Sin embargo, no deja de ser una
belleza incompleta. Y quiza por ello la plenitud de
cada obra tampoco le corresponde al artista, sino
a quien hace de su contemplacion un medio para
evocar su propia sensibilidad y su propia belleza.

En efecto, la obra de arte trasciende las limitaciones
del propio artista que la revela. Esa revelacién es
comparable a la dualidad caos-germen sefialada
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por el filésofo francés Gilles Deleuze como el
primero de cinco caracteres por él propuestos, y que
son inmanentes al concepto del diagrama, los otros
cuatro son: el orden, su eventual derrumbamiento
en forma de trazos y manchas, la consecuente
dilucién de sus semejanzas respecto del motivo
que representan, y finalmente la instauracion de
un abismo ordenado* (Pintura. El Concepto De
Diagrama, 2008). Del mismo modo que Deleuze,
Wilde propone la paridad vicio-virtud para describir
los materiales de trabajo del artista (Wilde, 2012). En
esa misma linea, Nietzche reconoce en la tragedia
griega la sintesis de la polaridad de lo apolineo y
lo dionisiaco (Nietzche, 2014). Es decir, el contraste
resulta ser una constante entre los referidos autores
al momento de describir el origen de la obra de arte.

En ese orden, la dualidad caos-germen es
comparable a la paridad vicio-virtud. Por lo tanto,
el artista esta llamado a sublimar lo ineludible
desde su disciplina, y a elevar a la categoria de
arte las necesidades mas elementales. Ahi radica la
trascendenciadelaobraartisticadelfin utilitario para
ser proyectada hacia el sublime altar de la belleza.
Asi también, el florecimiento del arte es inmanente
a la profundidad de sus raices mas remotas. Esto
es consecuente con el caos referido por Deleuze
como condicién ineludible en la concepcion de la
pintura como obra de arte. Asi, del ordenamiento
de la fatalidad deviene su enaltecimiento artistico.

4 El concepto de “abismo ordenado” es sefialado por Jean Grenier a
propdsito del catalogo de pinturas de Michaux (1946-1966), y referido
por el propio Deleuze para ilustrar sus reflexiones (2008, pag. 91).

A su vez, de la institucion del orden deviene su
contraste respecto del caos que lo precede. Esa es
la tarea del artista, instituir el orden en el caos, y
transmutar el vicio en una virtud.

En el contexto de la cultura judeo-cristiana, resultan
elocuentes los primeros versos del libro del Génesis,
pues refieren a un desorden que es predecesor, y
acaso precursor del paraiso, el huerto apartado
y ordenado por Dios®> . De hecho, aquello parece
ser una constante en la abstracta redondez de las
Escrituras, pues, la dualidad caos-germen vuelve a
ser recreada en el pasaje del diluvio que precede a
una nueva esperanza, asi como los cuarenta afos
en el desierto que preceden a la Tierra Prometida,
y del mismo modo el sacrificio de Cristo que
precede su resurreccion y salvacion, o los libros del
Apocalipsis que preceden su segunda venida.

Entonces, el rol del artista es emancipar la obra
de arte del caos del que proviene, y de esa
emancipacion resulta su germen. Pero, también
es responsabilidad del artista reconocer desde
su sensibilidad sus propias fronteras. Pues, bien
sefiala Paul Valéry, una obra de arte nunca es
terminada, tan solo estd abandonada (Valéry,
1990). Fuera de silogismos, es posible inferir
que el caos descrito por Deleuze es analogo al
ensayo errado que precede a la obra final. En este

5 Ademas dela cultura judeo-cristiana, el vaivén del contraste sucesivo es
patente en la fusion entre naturalismo y espiritualismo en la religion vé-
dica, el rol reformador de Krishna en el caos social y religioso de la India
primitiva, o la sintesis egipcia entre religion y ciencia (Schuré, 2024)
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punto, conviene referir el relato sufi del Artista,
presentado por Isabelle Chang como herencia
de la oralidad de la Antigua China. En el relato,
un rey enfurecido arremete contra el artista que
lo ha hecho esperar un ano por el encargo de la
pintura de un gallo, solo para verlo pintar ante
sus ojos incrédulos, y en solo cinco minutos, el
mas bello de los gallos, y descubrir después en su
taller incontables ensayos errados: “Su majestad,
explico el artista, me toma un afo aprender a
pintar en cinco minutos el mas bello de los gallos”
(Chang, 1969, pag. 46) (traduccién propia).
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La mujer del levita.
Original de Antonio Julidn
Garay Caicedo

Lapices de colores sobre papel
21.0 cm x 29.7 cm. 2021
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El silencio.
Escultura Original de

Marco Tobén Mejia
Lapices de colores sobre papel
29.7 cm x 21.0 cm. 2021
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Eva 003

Tinta china sobre papel
29.7 cm x 21.0 cm
2021
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Eva 004

Tinta china sobre papel
29.7cm x 21.0 cm
2024
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Eva 005

Acuarela sobre papel
29.7cm x21.0 cm
2024
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Eva 006

Tinta china sobre papel
29.7cm x 21.0 cm
2024
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Eva 007

Tinta china sobre papel
29.7cmx 21.0 cm
2024




Eva 008

Acuarela sobre papel

21.0cm x 29.7 cm
T P
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Bathshaba |

Grafito sobre papel
21.0 cm x 14.8 cm
2025
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Bathshaba Il

Grafito sobre papel
21.0 cm x 14.8 cm
2025




Bathshaba lil

Lapices de colores sobre

papel
21.0cm x 14.8 cm

" )




Bathshaba IV

Lapices de colores sobre

papel
21.0cm x 14.8 cm

202,
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Bathshaba V

Lépices de colores sobre

papel
21.0cm x 14.8 cm

2025
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El arte de trazar senos (y oftras funciones
tfrigonométricas)

Por José Miguel Mantilla Salgado’

«Todo es esferas y cilindros»?.
PAUL CEZANNE

Los artistas de las vanguardias denominaban
“artistas de temperamento” a ciertos pintores de
todas las épocas que, segun ellos, comprendian
profundamente la esencia del arte. Cézanne era su
favorito. El habia decretado la necesidad de tratar la
naturaleza a través del cilindro, la esfera y el cono.

En el mundo pictérico de Cézanne —como en el
de Poussin, Rafael y Jeanneret— subyace un orden
trascendente, metafisico, geométrico, sin que se
abandone la representacion del mundo fisico. jEllos
lo quieren todo! Asi, el ejercicio dialdgico entre el
plano fisico y el metafisico ofrece la experiencia de
un juego libre, infinito, en el que el individuo puede
expresar tanto sus impulsos sensuales, como su
racionalidad. A través de este juego, el artista se
emancipa de las restricciones de la razon pura y de
los deseos meramente sensoriales, para adentrarse
en la busqueda de un equilibro dinamico, siempre
insatisfecho. En esa tension, surge lo bello.

1 José Miguel Mantilla Salgado es Doctor en Arte y Arquitectura por
la Universidad Nacional de Colombia y Master en Arquitectura por
la Universidad Politécnica de Cataluiia. Entre sus dreas de interés estd
la Historia y Teoria de la Arquitectura. Actualmente es profesor de la
carrera de Arquitectura, del Colegio de Arquitectura y Disefio Interior
de la Universidad San Francisco de Quito.

2 Jeanneret, Charles-Edouard, y Amédée Ozenfant, « Sur la plastique »,
LEsprit Nouveau, 1920, n.° 1, 43.

El mundo fisico nos presenta una manzana, mientras
que el mundo metafisico nos ofrece un conjunto
de formas delimitadas bajo el concepto de circulo.
El primero nos presenta un paisaje montafoso,
y el segundo nos ofrece una serie de triangulos y
rectangulos de colores y ritmos vibrantes. El primero
nos presenta al mas armonico de los seres creados:
la mujer, y el segundo se despliega hasta rozar los
limites del repertorio de las oscilaciones sinusoidales.
Ya no es el artista quien actua, sino el Universo.

Desde estas paginas se anuncia que hay un
nuevo miembro en la logia de los “artistas de
temperamento”: el sefior Ifiigo Rosas>.

3 Ifigo Rosas es el pseudénimo o nombre artistico de David Medina
Jiménez.
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Bathshaba VI

Lapices de colores sobre

papel
21.0cm x 14.8 cm

202,
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Bathshaba IX

Lapices de colores sobre
papel

21.0cm x 14.8 cm

2025
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Bathshaba X

Lapices de colores sobre
papel

21.0cm x 14.8 cm

2025
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Bathshaba XI

Lapices de colores sobre

papel
21.0cm x 14.8 cm

2025




El dibujante como escritor.
Por Juan Carlos Aguilera’

Al observador apresurado, estas representaciones del
cuerpo femenino, en tres series, no deja de causarle
una impresion fuerte y a la vez misteriosa. En ellas, la
relacion entre lo abstracto y figurativo es determinada
por el impulso de la linea geométrica para capturar el
cuerpo vivo. Son imagenes que guardan un parecido
superficial, sin que sean copias de un modelo; por
el contrario, son creaciones que se oponen a la
fidelidad del mismo. Superan la condicién propia de
la representacion para avanzar hacia la presentacion
de la geometria encantada por la vida.

El rigor rectilineo sobre la templada superficie,
adquiere espesores para llegar a constituir
indagaciones sobre el volumen. No hay que olvidar
que, en su sequedad, la linea es una expresion
honesta, incapaz de ocultar o de mentir. Es una
clara y abierta declaracion plasmada sobre una
superficie. Tal vez sea Lucio Fontana? quien mas
ha llevado al limite esta afirmacion. Un trazo como
un corte sobre la superficie en el cual no hay
ambigliedad o doble sentido. De la misma forma,

1 Juan Carlos Aguilera Rojas es Coordinador Curricular de la Maestria
en Arquitectura de la Facultad de Artes de la Universidad Nacional de
Colombia. Asi también, es arquitecto y magister en Historia y Teoria
del Arte y la Arquitectura por la Universidad Nacional de Colombia, y
candidato a doctor en Proyectos Arquitectonicos por la Universidad
Politécnica de Catalufia.

2 Lucio Fontana fue un artista argentino, de ascendencia italiana, del siglo XX.
Ensutrabajo, es patenteunavoluntad de, a través de cortes enellienzo — comoes
evidenteensuseriePerforaciones-,hacerpartedelapinturalaterceradimension.

la linea en grabado — como en Durero® - es un trazo
sobre una superficie dura y, a la vez, sensible en
oposicién a los indefinidos e inexistentes trazos
que hacen que la sombra sea la que defina los
volumenes — como en Rembrandt*.

En este caso, David Medina utiliza, como si fuese
un escritor, la linea y el signo para escribir mediante
representaciones de espadas, nubes y estrellas,
tensas lineas que reafirman la indisoluble oposicién
entre lo concavo y lo convexo, entre la linea rectay la
curva, angulosos trazos a 45° y su correspondiente
complemento con sinuosas lineas. Tensiones que
no son mas que invitaciones al recorrido y a la
participacion activamas que la pasiva contemplacion.
En estas tres series es posible, a primera vista,
confundir el efecto con la causa y afirmar que hay
una clara distincion entre el dibujo figurativo y el
abstracto. Es cierto que algo del dibujo abstracto
se esconde bajo la mascara de lo figurativo, pero
en este caso se trata de un laboratorio de formas
en el que reelabora una y otra vez la misma idea.
Bathshaba, Eva y Gea no son mas que una invitacion
a la paciente indagacion sobre la esencia de la forma.
Medina hace uso de la sentencia de Plinio el Vigjo,
Nulla dies sine linea’, para investigar como escribir,
mediante el dibujo, complejos e insondables textos.

3 Durero fue un destacado pintor, grabador y tedrico aleman renacentista,
del siglo XVI. Fue coetdneo de artistas como Leonardo da Vinci, y anterior
a Michelangelo Buonarroti. Su obra coincide con el periodo de la Reforma
Protestante, lo que a su vez coincide con los motivos de su obra artistica.
4 Rembrandt fue un pintor barroco del siglo XVII, perteneciente a
la denominada Edad de Oro de Los Paises Bajos. Entre los motivos
de su obra estd la mitologia griega, referencias biblicas, escenas
cotidianas y singulares autorretratos como el de los ojos abiertos.
5 Nulla diez sine linea, es una locucién latina atribuida a Cayo Plinio
Cecilio Segundo, escritor y militar romano del primer siglo de nuestra era.
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Bathshaba XIlil

Lapices de colores sobre

papel
21.0cm x 14.8 cm

2025
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Bathshaba XIV

Marcadores sobre papel
29.7 cm x 21.0 cm
2025
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Bathshaba XV

Grafito sobre papel
21.0 cm x 14.8 cm
2025
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Bathshaba XVI

Grafito sobre papel
21.0cm x 14.8 cm
2025
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Geall

Lapices de colores sobre
papel

29.7 cm x 21.0 cm

2023
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Gealll

Grafito sobre papel
29.7 cm x 21.0 cm
2023
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Geallll

Lapices de colores sobre
papel

21.0 cm x 29.7 cm

2023




Gea lV

Lapices de colores sobre
papel

21.0 cm x 29.7 cm

2023
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Gea VvV

Grafito sobre papel
29.7 cm x 21.0 cm
2023




Tatiana Anatolyevna Trokhimtchouck

Tatiana Anantolyevna Trokhimtchouk nacio en la
ciudad de Sumy, Ucrania. Curso sus estudios en la
Escuela de Bellas Artes en Belogorod-Dnestrovsky,
donde obtuvo el titulo de Perito en Artes, lo que
le proporciond una sélida formacion técnica y una
profunda apreciacion por las artes plasticas.

Posteriormente, se titul6 como Arquitecta y Master
en Ciencias de la Arquitectura en el Instituto de
la Construccién Civil de Odesa, Ucrania. Durante
esta etapa, comenzd a trabajar en un reconocido
bureau de arquitectura en la ciudad de Odesa.
En 1992 emigrd a Ecuador, estableciéndose en la
ciudad de Loja, donde fundé su propio estudio.
A lo largo de su trayectoria, ha desarrollado una
ampliagama de proyectos, incluyendo el disefio de
logotipos para empresas y eventos deportivos, la
creacion de carros alegoricos, afiches y escenarios
para conciertos, asi como el disefio y elaboracion
de vitrales. También ha participado en el disefio y
construccion de viviendas y centros comerciales,
ademas de realizar diversas exposiciones artisticas.

Entre sus proyectos mas destacados se encuentran
el disefio y elaboracién de los vitrales del Consejo
Provincial de Loja, el disefio y construccién del
Centro Comercial Valto, y sus exposiciones de arte
en ciudades como Manta, Guayaquil y Loja. Ha sido
galardonada en multiples concursos nacionales e
internacionales, sobresaliendo su primer lugar en
el concurso "Alfaro - Escultura”.

Su proceso creativo se basa en la exploracion de
motivos frescos y cotidianos, jugando con la forma,
la luz y la sombra. Su trabajo pictérico se centra en
oleos sobre lienzoy pinturas acrilicas, con una paleta
cromatica que permite que sus obras se integren
armoénicamente en espacios arquitectdnicos.

En el ambito de la arquitectura, su enfoque
prioriza la funcionalidad y la sostenibilidad,
disenando espacios habitables que responden
a las necesidades humanas. Una de las
experiencias mas significativas de su carrera ha
sido la posibilidad de fusionar arte, arquitectura
y urbanismo, permitiéndole reflexionar sobre el
valor artistico dentro del habitat humano.

Uno de sus mayores logros ha sido la
fundacidon y consolidacion de la Facultad de
Arquitectura en la Universidad Internacional
del Ecuador, sede Loja, donde, por mas de
15 afios, ha formado nuevas generaciones de
arquitectos.

Su filosofia profesional se inspira en la figura
del arquitecto de los nuevos tiempos, quien
integra arte, disefio y arquitectura en su
obra. Tatiana busca transmitir un mensaje de
armonia entre estas disciplinas, visualizando
un futuro en el que continle desarrollando
proyectos que reflejen esta vision integral y
humanista.
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Mayo de 1978. El afo lectivo en la Escuela de
Bellas Artes estaba por llegar a su fin. Era mi
primer afo estudiando en dos escuelas: todos
los dias asistia a la escuela "normal" y tres veces
por semana, los lunes, miércoles y viernes, a la
Escuela de Bellas Artes.

La experiencia era fabulosa, un suefio hecho
realidad; dibujar, pintar, componer, esculpir,
sumergirme en la historia del arte... doce horas
semanales dedicadas a aprender lo que mas
amaba.

Todavia me esperaban algunos afios de estudio,
pero la Escuela de Bellas Artes ya se habia
convertido en mi segundo hogar. Quienes
conocen el clima de los paises del hemisferio
norte entenderan lo que significaba regresar a
casa a las siete u ocho de la noche, con lluvia o
nieve cubriendo las calles.

Llevaba en mi mochila cartulinas, pinceles
y lapices, materiales delicados y dificiles de
conseguir en la escasez soviética; aunque la
educacion era privilegiada, los recursos para
evolucionar en el arte eran limitados. Mis
padres y mis tios hicieron enormes esfuerzos
para conseguirlos, convirtiendo cada pincel y
cada hoja de papel en un tesoro invaluable.

Un dia nos anunciaron que el sabado hariamos
una visita guiada al Museo de Arte Pushkin en
Odesa. jEsperar la llegada de ese dia, nos lleno
de una ansiedad indescriptible!

Mas adelante, las visitas a los museos se volverian
recurrentes, pero la primera vez es algo Unico
y revelador, una epifania. Desde Bélgorod-
Dnestrovski, el trayecto en tren tomaba apenas
una hora y media —cien kildmetros de distancia—.
Desde pequefia habia viajado mucho con mis
padres, pero esta vez era diferente: viajaba para ver
arte.

Eramos un grupo pequefio, unos veinte o
veinticinco estudiantes, acompafnados por
cuatro docentes. Llegamos al museo alrededor
de las once de la mafiana. En la entrada nos
entregaron cobertores para los zapatos y nos
explicaron las reglas: no correr, no jugar, no
tocar las obras, no reir... en resumen, nada de
lo que suelen hacer los nifios de nueve, diez y
once anos.

La mayoria de mis compaferos tenia diez afos
en adelante, pero mi amiga y yo, con apenas
nueve, fuimos las primeras en ser aceptadas en
la Escuela a tan corta edad.

A mis nueve afios, lo que me estremecio no fue
la vista, sino el perfume espeso que me envolvio:
madera dormida, 6leo silente, y ese aliento de
humedad y frio que erizaba la piel como un
susurro antiguo. Los techos altos, las molduras
elaboradas... Recorria con la mirada cada rincén
del museo, inspeccionando los tamafos de las
obras. Me moria por tocarlas, aunque fuera un
poquito. Hoy, 45 afios después, sigo sintiendo la
misma conexion con el arte, la misma emocion

- 116 -



que experimenté el afio pasado frente a las
pinturas de Velazquez' en el Museo del Prado.
La voz del guia resonaba como un eco lejano.

Nos contaba sobre los pintores, sobre las vidas
detras de cada obra, sobre su incansable trabajo,
su pasion, sus alumnos. Desde entonces, dos
veces al afio visitabamos museos como parte
del programa de la escuela, ademas de asistir a
exposiciones itinerantes. Asi conoci en vivo las
pinturas de Rembrandt? y las acuarelas en siena
de Leonardo da Vinci.

Afos mas tarde, ya en la universidad, el
director del Museo Pushkin se convirtio en
mi profesor de Historia del Arte. Incluso rendi
un examen dentro del propio museo. Muchas
de mis historias mas hermosas estan ligadas
a esa experiencia: largas horas en la fila para
contemplar a Rembrandt, Leonardo, Serov,
Surikov, Repin, Nesterov, Petrov-Vodkin y un

1 Diego Veldsquez fue un pintor espafiol del siglo XVII, es considerado
como uno de los representantes mas destacados del realismo Barroco
(Stevenson, 1900). Entre sus motivos principales de composicion
estan el retrato, paisajes rupestres, personajes de la realeza, mitologia
romana, y pasajes biblicos. El museo del Prado registra sesenta y una
obras de su autoria, de las que es destacable Las Meninas (1656), quiza
su obra mas renombrada y estudiada, tanto por su composicion, su
gran formato, o el hecho de haber sido realizada en su etapa madura.
2 Rembrandt fue un pintor neerlandés del siglo XVII, coetaneo de
Velasquez, su obra también pertenece al realismo Barroco. Entre sus
motivos principales de composicion estdn el retrato, el autorretrato, el
desnudo femenino, paisaje rupestre, y especialmente pasajes biblicos
como El retorno del hijo prodigo (1669), o Betsabé recibe la carta (1654).
Dehecho, Rembrandtes sefialado como el primer gran pintor protestante,
y su obra coincide con la independencia de Holanda en 1864 tanto en el
ambito politico comoreligioso, pues, Holanda fue el primer paisenaceptar
abiertamente el protestantismo (Van Rijn, R. H., & Monrad, D. G., 1765).

sin nuUmero de artistas. A través de sus obras,
comprendi que el mejor aprendizaje no solo
se encuentra en los libros, sino en la vivencia
personal, en la emocion de estar frente a una
pintura que trasciende el tiempo.

Un viaje artistico que trasciende el tiempo.

Esa primera visita al museo fue un punto de
inflexion en mi camino artistico, no solo reforzo
mi amor por la pintura, sino que también marcé
el inicio de un aprendizaje profundo, guiado
por los canones de la escuela soviética.

Mi viaje artistico comenzd en la infancia, en
plena época del socialismo soviético. Aquella
formacion fue rigurosa, basada en canones
estrictos que moldearon mi manera de entender
el dibujo, la pintura, la historia del arte, la
composicion, la escultura y otras técnicas. Cada
trazo y cada pincelada estaban regidos por
normas establecidas que, si bien me brindaron
una base sélida, también representaron un
desafio personal: encontrar mi propio lenguaje
pictorico.

La influencia de la escuela soviética y la
bUsqueda del estilo propio.

La escuela soviética, con sus raices en la
tradicion rusa y en la ensefianza del pedagogo
Pavel Chistiakov, enfatizaba la observacion y la
sensibilidad. Surgida a partir de las academias
rusas del siglo XIX y consolidada como doctrina
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oficial durante la era soviética, esta corriente
artistica promovia un realismo comprometido
con los ideales del Estado. La representacion
de figuras heroicas, la exaltacién del trabajo
y la precision en la anatomia eran pilares
fundamentales del estilo, convirtiéndolo en una
herramienta de propaganda, pero también en
un espacio de desarrollo técnico excepcional.

Gracias a esta formacién, adquiri un
entendimiento profundo del dibujo, la forma, la
luz y la sombra, asi como del uso de la cromatica
basado en la teoria del color. Sin embargo, el
programa académico se centraba en la precision
del dibujo y las proporciones, alineadas con los
ideales del realismo soviético, lo que limitaba la
exploracion libre de mi creatividad.

La busqueda de mi estilo personal fue un
proceso largo y complejo. Aunque mi formacién
académica me proporcioné un dominio técnico
indiscutible, solo a través de la pintura al 6leo
y el trabajo en grandes formatos logré expandir
mis posibilidades expresivas, superando las
barreras impuestas por mi educacion inicial.

Unodelosaspectos mas distintivos de mitécnicaes
la forma en que trabajo con el 6leo, asemejandolo
a la acuarela. Este enfoque me permite crear
veladuras etéreas y transiciones sutiles de color,
otorgando a mis obras una cualidad casi onirica. La
transparencia de los pigmentos y la superposicion
de capas generan una riqueza visual que combina
la solidez del 6leo con la ligereza de la acuarela.

Me gusta alternar entre pinceles y espatulas,
explorando como el 6leo permite esculpir la
formayaportartextura. Estabusquedade nuevos
efectos plasticos y expresivos se complementa
con la influencia de diversas escuelas pictoricas.

Unpuenteentretradicionyexperimentacion.

Mi pintura es el reflejo de una exploracién
constante, un anhelo por capturar la belleza
en sus multiples formas y un compromiso con
la evolucion artistica. Para mi, el arte es un
espacio de reconciliacion entre la tradicion y la
experimentacién. Mi obra no solo testimonia
mi historia personal y mi formacién, sino que
también actla como un puente entre distintas
culturas y épocas.

Desdeantes, cuandoun pintorqueriarepresentar
algo imponente, escogia un formato grande y
en mi caso, los formatos que uso son variados:
cuadrados y rectangulares medianos, y también
de gran tamafo; por tanto, el formato es
importante para lo que se quiere representar en
la obra.

La Escuela Holandesa® ha sido fundamental en mi
manera de representar las flores. La meticulosidad
delosdetalles, la profundidad cromaticay el juego

3 La Escuela Holandesa coincide con el denominado Siglo de Oro.
Esa denominacion no solo es aplicable a la pintura, sino a otras artes
como la literatura. No solo eso, ademds estaria relacionada con la
independencia de Holanda, lo que habria derivado en un énfasis
nacionalista e identitario, incluso propagandistico con un fuerte arraigo
en la representacion de su cultura (Hegel, F., & Margot, J. P, 2022).
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de luces y sombras caracteristicos de los grandes
maestros flamencos han nutrido mi proceso
creativo. En los bodegones holandeses del Siglo
de Oro, la luz se utilizaba de manera magistral
para resaltar las texturas y los contrastes entre
la vida y la decadencia, evocando la fugacidad
del tiempo y la transitoriedad de la existencia.
Estas composiciones, cargadas de simbolismo,
me inspiraron a desarrollar un estilo que resalta
la delicadeza de la naturaleza con un realismo
vibrante y expresivo.

Posteriormente, trasestudiarlapinturaholandesa
de los bodegones, logré aplicar principios de
la pintura abstracta en la representacion floral,
explorando nuevas formas de composicion y
expresion cromatica.

Por otro lado, mi interés por la Escuela Quitefia*
me llevd a profundizar en la tradicion del retrato
religioso, del legado artistico en América del
Sur y la genialidad de los maestros de Quito.
La espiritualidad que emana de estas obras,
la riqueza de sus matices y el dramatismo en
la representacion de los rostros sagrados, han
sido aspectos que he explorado con dedicacién.
Inspirada en esta corriente, mis retratos buscan
transmitir una conexién trascendental con el
espectador, evocando emociones y sensaciones
profundas.

4 De forma analoga a la Escuela Holandesa, la Escuela Quitefia no solo
refierealapintura, sinoaunamplio espectro de manifestacionesartisticas.
Elsiglo XVII es sefialado como el de mayor produccién de esta corriente
artistica, y territorialmente esta asociado a lo que fuera entonces la Real
Audiencia de Quito (Aguila Carvajal, L. J., & Bores Diaz, S. D. C., 2020)
-1

El arte como legado y camino de evolucion.

A lo largo de mi trayectoria, he comprendido que
el arte no es solo técnica o destreza, sino una
busqueda constante de expresion, sensibilidad y
autenticidad. Cada generacion tiene el desafioy el
privilegio de encontrar su propia voz, de explorar
mas alla de lo aprendido y de transformar su
experiencia en una obra Unica.

A quienes inician su camino en el arte, les diria
que abracen su pasién con disciplinay curiosidad,
que estudien la historia sin miedo a innovar y
que nunca pierdan la capacidad de asombro. La
pintura, como la vida, es un proceso en constante
evolucion, y cada trazo es un paso mas en la
construccion de nuestro propio lenguaje visual.

Que el arte sea siempre un espacio de libertad,
exploraciony dialogo con el mundo. La tradicién
nos da raices, pero la creatividad nos da alas.
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El Collar de Kalasha

Oleo sobre lienzo.
60,0 cm x 40,0 cm
2020
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Angel Barroco

Oleo sobre lienzo.
90,0 cm x 60,0 cm
2019
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La Dama de
Legarda

Oleo sobre lienzo.
60,0 cm x 40,0 cm
2018
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Dolor Perpetuo

Oleo sobre lienzo.
60,0 cm x 40,0 cm
2020




La Dama del Yelmo

Oleo sobre lienzo.
60,0 cm x 40,0 cm
2018
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Ruptura

Oleo sobre lienzo
80,0 cm x 120,0 cm
2020
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Frescura
Incandescente
Oleo sobre lienzo

125,0 cm x 105,0 cm
2022
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Blanca Frescura

Oleo sobre lienzo.
125,0 cm x 105,0 cm
2022



El Ocaso del Poder

Oleo sobre lienzo
125,0 cm x 100,0 cm
2009
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Lluvia en
Lontananza

Oleo sobre lienzo
100,0 cm x 100,0 cm
2021
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Solo Rojo

Oleo sobre lienzo
50,0 cm x 35,0 cm
2017
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Racimo Aureocolor

Oleo sobre lienzo.
125,0 cm x 105,0 cm
2022
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Analisis de la muestra:
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Las Sinergia es cuando diversas cosas realizan
una misma funcion. Me imagino que con este
titulo tratan los tres artistas de encontraralgo que
los unifique para exponer de forma compartida
y el denominador comun es la creatividad que
es algo asi como la capacidad de sofar. Esto
y que los tres sean companeros docentes de la
U.LLD.E es lo que los une, pero son tres historias
estéticamente irreconciliables. Y eso me parece
bueno y necesario, sobre la evidencia de sus
propios recorridos profesionales asumiendo
esta creatividad en términos de actividad
personal donde cada uno “pelea” con sus
propios “duendes”.

La obra de Marco Gahona siento que esta
influida fuertemente por la nocion de espiritu
y espacio, ligados precisamente a los lugares
lojanos en una investigaciéon constante de la
realidad de su territorio de pertenencia. Se
advierte su vena arquitectonica presente y
desafiante porque no escoge precisamente
el punto de vista tradicional, sino que nos
sorprende al resolverlo desde modelos
culturales experimentales. Algunas veces, las
pinturas forman parte de laobrareivindicando
el ofcio, tan minucioso como el de un joyero
cuando se dedica a las tejas o a las hojas de
los arboles. Construye relacionado con el
observador para que complementemos las
patas del caballo, el brazo derecho del nifo,
la pisada siguiente de la chola o el saco de
cebollas que solo se insindan.

Se mantiene en una cita constante con las
costumbres y tradiciones, es decir, con la
historia como si el presente se pudiera estirary
prolongar hasta nosotros mismos, resolviendo
la existencia de lo rutinario que no lo vemos
porque precisamente lo tenemos delante de
nuestras propias narices.

Patricia Tapia ubica flores a la pandemia, fue el
comentario que la hice si mal no recuerdo cuando
empecé a observar sus obras. Trabaja los rostros
en un proyecto de transformacion de lo real,
hasta llevarlos a modelos de comportamientos
alternativos, las calas y las rosas reconvierten al
rostro femenino de una vedette o a la expresion
autentica de la inocencia. Parece indicarnos que la
sociedad es modelada y automodelada mediante
la progresiva conciencia que el observador
adquiere a través del dialogo con el artista y su
obra. Tiene obras también Patricia en las que
nos enfrenta a las nociones de vitalidad de la
existencia, un compas de espera, las arquitecturas
en silencio o los tiempos imposibles que nos
aproximan al vacio, a la soledad, al silencio. Tal
vez sabiendo que el canibalismo consumista en
el que vivimos tiene una contraparte, nos ubica
ante el juego cerrado de los ritmos quebrados
donde solo hablan las piedras, el reloj parado, la
maleta o los anaqueles con bucaros. Entonces,
solo entonces, la situacion se ha invertido, ahora
es el sujeto el que se tiene que dar caza a si
mismo. Las polaridades siempre crean problemas
de espacios y relaciones.
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Tatiana, trasmite fuerza, energia, poder. Debe
pensar que el objeto del arte es el lenguaje
porque fue la Unica que no me entrego los
titulos de sus obras, pero no me importa,
dialogo con la imagen, no con su etiqueta.
Sus rostros no son de virgenes, porque la
virgen solo fue virgen cuando la declara de
esta manera Pio IX, antes es Nuestra Sefiora
y lo de “nuestra” con todo el respeto y la
consideracion masculina.

Rezuman madonnas que no calzan al lado de
un esposo barbado y viudo, la puede hacer
bailar mas que el propio Bernardo Legarda
y encadena a la serpiente para que Eva no
vuelva a pecar.

La espada por la guarda y la tela roja sobre
un fondo ceniza que trasmite tormenta y
donde el espacio fisico es reconvertido en
una sensacion material, ambas, sensacion y
reflexion contribuyen a crear una conciencia
espacio-temporal inédita, simplemente mental.

Puede ser una flor o una manzana, el gesto
frente a la intencidn, es una intervencion
a escala sobre la naturaleza, es decir una
ampliacion microscopica que nos dirige al
espacio, considerado en su precisa y real
dimension fisica, no como entidad en si, sino
mas alla de cualquier aportacién artistica. La
naturaleza asumida como posible concrecién
de una realidad culturizada a través de una
cara, una manzana y una flor.

Museograficamente no se como se pueden
observar las tres exposiciones en una, cuando
en un contenedor arquitectonico se ubican tres
propuestas diferentes pueden resultar espacios
no contaminados y cada una impregnar de sus
mensajes, pero también puedes salir pensando
que las sinergias no funcionan por deseos.
Seran claves las "bisagras” y el itinerario para ver
como se procesa el lenguaje de las pinturas, yo
les invitaria a los tres artistas a que negociaran
la secuencia, y sobre todo, que justifiquen que
no es una pura crénica de una pintura tras otra.
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Obviamente esto me tocod escribirlo antes de
poder disfrutar de la puesta en escena y esto se
nota al tratarse de un Unico escenario historico. El
evento nunca tiene que se acumulacién, espero
que con los afos aprendamos a ver una sola obra
de arte en una sala y que haya tres filas de bancos
enfrente para que nadie hable y todos escuchemos,
demostrando que el comportamiento artistico no
es un acelerador de emociones, sino una toma de
conciencia y una actitud critica.

Con el permiso de Marco Gahona creo que el
mayor logro de esta sinergia es que el discurso
no se centra en el hallazgo de la subjetividad de
una mujer tan “inmaculada” como la Virgen o tan
“rosada y calada” como los rostros de Patricia,
sino que trata de afirmar a la mujer como sujeto
de transformacion de la historia del arte y de la
historia en general. Algo realizado a “fuego lento”
es por ello que la indigena de Marco Gahona
mientras que revuelve en la olla nos mira para salir José Carlos Arias
en la exposicion, después de todo el arte es uno HISTORIADOR
de los pocos sitios donde uno toma conciencia MUNICIPIO DE LOJA
de su propio devenir.
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Paisaje y costumbrismo, memoria e
interiorizacion, simbologia de las formas.

Tres convicciones reunidas en un solo espacio.
Tres miradas desprovistas de ataduras y
anclas que interceptan apreciaciones fugaces
sobre significados e interpretaciones. Tres

alternativas visuales que se relacionan
y diferencian entre si, como lecturas
significantes personales disefiadas para

un entorno distraido que es provocado a
reanimarlamirada alafiguraylaexpresividad.

Imdagenes que representan la memoria
en estado suspendido.

Un patrén en dibujo que se desdobla, interacttia y
se transforma. Una amalgama natural que conjuga
emociones de recorrido, de trayecto hacia un lugar.
Aquel sitio es la memoria canalizada en unaimagen
posible, que articula la fascinacion por el trazo y la
expansion de las pequefias formas en las piezas
de Patricia Tapia. Exploraciones y disposiciones.
Delimitaciones y sectorizacion del rostro humano,
en un intento por precisar que desde ahi, se debe
empezaramirar, prestar atenciény retener los rasgos
representados como en un estado expectante,
suspendido y estacionario.

La secuencia de las imagenes nos ofrece codigos
que necesitan descifrarse, como la relacién entre
lo organico, lo moldeable y lo transitorio; es
decir, aparte del enfoque visual estamos frente a
“fotogramas de vida" capturados en intervalos de
movimiento tangible.

Teresa Basile y Cecilia Gonzalez usan el término
“posmemoria” (2022) en alusién a las «historias
contadas por diversas capas de generaciones»,
aqui podria suceder un paralelismo entre
el testimonio, la "segunda generacion” y la
disposicion narrativa que acuiia rincones,
vistas de exteriores, y espacios conectores en
las imagenes de Patricia Tapia; en las cuales, se
percibe el transito, la segmentacion, el ascenso,
pero también el descenso de aquella memoria.

Enfrar y (salir) de la simbologia fantdstica.

Roland Barthes en Mitologias (1999) menciona:
«el mito no se define por el objeto de sumensaje
sino por la forma en que se lo profiere: sus
limites son formales, no sustanciales»; agrega:
«por supuesto no todo ocurre en el mismo
momento: algunos objetos se convierten en
presa de la palabra mitica durante un tiempo,
luego desaparecen y otros ocupan su lugar,
acceden al mito».

Este corto analisis barthesiano puede
fundamentar parte de la propuesta visual de
Tatiana Trokhimtchouk al mencionar el tiempo
como primer momento simbodlico. Ahi se
produce un ingreso a las circunstancias de
la representacién divina, de una simbologia
latente: la virgen (Legarda, con alas, escultura de
la virgen), en diferentes invocaciones y escalas
temporales, por lo que se desarrolla un culto, un
mito, una experiencia superior que es trasladada
de la mera imagen a otro nivel, otra percepcion.
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Luego, la transicion a referencias metafisicas y
fantasticas recuerda la procedencia de la artista
(Ucrania); asi, el lugar de origen interviene —
inconscientemente—en la delimitacion de las formasy
el uso del color dispuesto en escala de grises sumado
a la degradacion de la intensidad cromatica.

La (salida) de aquel contexto estd pautada
por imagenes de naturaleza muerta y paisajes
que invocan otras expresividades, texturas y
fuerza. Estas adquieren dramatismo gracias a
la simplificacion y la libertad técnica.

Instantes y horizontes costumbristas.

Marco Gahona accede a distintos lugares para
representarlos de acuerdo a un gusto barroco
y de multiples detalles. Repasa las lineas
arquitectonicas y las resuelve en dibujo sobre
diversos soportes. Posteriormente, trabaja
con la gama cromatica de acuarelas y tintas,
con sanguinas, sepias, carboncillos y lapices
blancos; se deleita con las posibilidades de
la plumilla y fluctia con las posibilidades del
boligrafo de gel. No pierde de vista, el uso de
una amplia gama de lapices de colores.

Todo lo anterior estd descrito en relacién a
los medios que definen su técnica; ahora,
lo que puntualiza su produccion son los
vinculos generacionales e interculturales como
«representaciones cartograficas» como lo
precisa Alexandra Kennedy-Troya en Formas
de construir la nacion ecuatoriana. Acuarelas de
tipos, costumbres y paisajes 1840-1870 (2005).

Personajes que cuentan historias a través de
su vestimenta, pose y carga antropoldgica, en
un entramado que intenta detener el tiempo,
y alavez contextualizar la contemporaneidad.

Diego Paul Villavicencio Ordénez
ARTISTA VISUAL Y CURADOR DE ARTE
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Expositores:

Fechas:

Analisis de la muestra:




La técnica utilizada por Patricia Tapia varia
desde trazos definidos y detallados hasta
composiciones mas fluidas y abstractas. Sus
obras presentan un equilibrio entre el dibujo
preciso y la incorporacion de texturas que
enriquecen la narrativa visual. El uso de lineas
audaces y trazos seguros evidencia un dominio
del arte grafico que permite captar tanto
escenas arquitectonicas como figuras humanas
y elementos de la naturaleza con gran habilidad.

Latematicadesusobrasesdiversayabarcadesde
la representacién de espacios arquitectdnicos
con un aire nostalgico hasta retratos que
resaltan la feminidad, la musica y el baile. Tapia
parece interesarse en capturar la esencia de lo
tradicional y lo humano, integrando elementos
que evocan recuerdos, emociones intensas y la
conexion con la tierra y las raices culturales.

El uso del color en las obras de Tapia es
estratégico y emocionalmente cargado. Los
tonos calidos como el rojo carmin y el naranja
enfatizan la vitalidad, la pasién y la energia,
mientras que los azules y tonos mas frios
aportan serenidad y contemplacién.

En conjunto, las piezas de Tapia representan
una propuesta visual que combina elementos
graficos con un profundo contenido emocional
y cultural.

El analisis de la obra de Pablo Quezada revela
una serie de elementos caracteristicos que
destacan su enfoque en la expresion emocional
y laintrospeccién, a menudo utilizando un estilo
abstracto y gestual.

Pablo Quezada emplea una técnica que mezcla
trazos enérgicos y colores saturados con un
estilo que a menudo roza lo expresionista.
Las pinceladas visibles y el uso deliberado de
formas organicas transmiten una sensacion
de espontaneidad y emocion cruda. Ademas,
explorar la figura humana y su interaccion con
el espacio y el entorno, aunque de manera no
literal.

El uso del color en las pinturas de Quezada es
audaz y dinamico, con una paleta que incorpora
tonos intensos como rojos, amarillos y azules,
creando un contraste dramatico que realza la
tension en la obra. Las obras de Pablo Quezada
muestran la condicién humana y las emociones
profundas mezclando fragilidad y fortaleza.

La obra de Marco Gahona revela una dedicacion
profunda a la representacion de los paisajes
locales de la ciudad de Loja, empleando técnicas
de acuarela y aguada que le permiten capturar
tanto la atmdsfera como la esencia arquitectdnica
y cultural de su entorno.

Gahona utiliza una combinacién de acuarela y
aguaday otras técnicas que le permite explorar la
transparencia y la fluidez en sus composiciones.
La técnica de la acuarela se caracteriza por sus
capas translicidas que ofrecen una sensacion de
ligereza y frescura, mientras que la exploracion
de otras técnicas le brindan textura, destacando
las sombras y los detalles arquitecténicos de los
paisajes urbanos. Sus trazos son precisos, pero al
mismo tiempo muestran un toque espontaneo,
lo que da a sus obras una sensacion de vida y

movimiento.
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La tematica central de las obras de Gahona es
la representacion de los paisajes y las escenas
cotidianas de Loja. A través de su arte, captura
la esencia de la ciudad, desde sus calles
empedradas y edificios historicos hasta la vida
diaria de sus habitantes.

Los dibujos de David Medina son estudios
anatémicos que reflejan una exploracion de la
figura humana, enfocada en la representacion
de las formas y proporciones corporales. Las
obras presentadas muestran un profundo
estudio del cuerpo humano, utilizando técnicas
que varian desde el grafito y el carboncillo hasta
el uso de aguadas en acuarela, lo que aporta
varias texturas y un enfoque en la anatomia y
las expresiones sutiles de los musculos y la piel.
El enfoque en detalles anatomicos, como
los pliegues de la piel, la definicion de las
extremidades y las posturas de reposo, subraya
la intencion de capturar la esencia de la figura
humana en su estado mas natural y crudo.

Las obras presentadas, que incluyen estudios
de arquitectura, figuras humanas, y paisajes,
reflejan un ejercicio de exploracion y dominio
de diversas técnicas artisticas como el grafito,
la tinta, y la pintura en acuarela. En los dibujos
arquitectonicos y de paisajes urbanos, se
destaca el uso de lineas precisas y sombreado
para capturar la esencia de las estructuras y
su entorno. Las representaciones de la figura
humana muestran un enfoque en el volumen
y las proporciones, evidenciando estudios
anatémicos que buscan comprender la forma y
el movimiento.

Por otro lado, los estudios de manos y pliegues
demuestran una atencion al detalle y una practica
enfocada en las texturas y la tridimensionalidad.

En conjunto, estas obras ilustran un proceso de
ensayo y consolidacion de habilidades técnicas
que van desde la observacion detallada hasta
la interpretacion creativa del espacio y la figura.

Claudia Cartuche
ARTISTA VISUAL
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El entorno académico universitario es un espacio
de construccién interpersonal e intergeneracional.
Ahi conviven la experiencia y el aprendizaje en
una relacién estrecha y directa; en el campo
artistico, operan de manera ciclica envolviendo la
idea y proyectandola en un soporte como objeto
representado.

Aquella representacion surge de la voluntad y de la
interaccion humano-entorno, en la que, el inicio esta
sujeto a un estado de percepcion e involucracion. Si, al
evidenciar que parte de ese entorno requiere atencion,
entonces, se activa la voluntad para la creacion.
Colectivamente, Conexiones creativas propicia
un didlogo entre las habilidades manuales de
representacion y las inquietudes de captar, fijar y
modelar bidimensionalmente.

Esto, no quiere decir que se desarrolla un delimitado
proceso mecanico de observar-representar, al
contrario, el conjunto muestra otras facetas o
conexiones que no son perceptibles a simple vista,
como: la dimension estética y sintesis del cuerpo
desnudo, la familiaridad en la geolocalizacién de los
espacios, el vinculo hacia el patrimonio arquitectonico,
la influencia artistica como estrategia de resolucién
pictdrica, etc.

Desde esas inquietudes, cada participante
acentua la intensidad de su propuesta, y la
acopla a un personal nivel evolutivo artistico.

Asi, al volver la mirada a cada imagen
surgen nuevas aproximaciones y
consideraciones sobre el uso de la linea
como recurso dinamico e integrador del
espacio y las formas. El trazado y esquema
lineales estan relacionados en una '"nueva
arquitectura artistica”, que funciona como
epicentro de las composiciones, al regular
los procesos de “edificacién artistica”.
Ejemplos de esa lectura en la concepcion
de obra son "Jacobo”, una pieza de aspecto
postcinematografico matisseano, en la que
la captura del momento y la tensidn entre la
persona representada y su mano conllevan

a mirar en segundo momento la bella
decoracion del fondo.
Paralelamente, el apunte "El silencio” de

David Medina comprime inteligentemente
el plano del cuadro en favor de la pose de
una escultura femenina de autoria de Marco
Tobdn Mejia.
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Luego, Marco Gahona mediante la figura
de investigador indaga en diversos sitios y
personas del pais, su fascinacion por el dibujo
y la colorizacion diluida. Las vistas establecidas
en sus piezas delatan un gusto fotografico
asimétrico. La segmentacion de capas en sus
pinturas se produce por los contornos de las
formas, en una especie de ilustracion continua
enfocada y desenfocada a la vez.

Finalmente, Patricia Tapia ejecuta tres
momentos de produccién. El primero, retratos
lineales oniricos sujetos a un acompafiamiento
floral en color. Estos, intercalan la dimensién
espacial de la mujer con la superposicion de
los elementos florales, en una alternativa
forma de presentacion. Posteriormente,
propone siluetas femeninas expandidas a
través del eco de la propia imagen, dispuesto
en un plano rojizo intenso lleno de poemas y
liricas en textos caligraficos sobre experiencias,
suefios y anhelos de vida. En tercera instancia,
el detalle de lo patrimonial, desde una serie
de entradas y puertas complementa el gusto

por lo tradicional y la conexién hacia el uso del Diego Paul Villavicencio Ordéinez
color armonico. ARTISTA VISUAL Y CURADOR DE ARTE
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Galeria

Tatiana Trokhimchouck, Marco
Gahona y Patricia Tapia,
expositores en la muestra
colectiva "Sinergias creativas".
Agosto 2023

Autoridades y docentes de

la UIDE Sede loja en la Sala
"Ruben Garrido" de la Casa de
la Cultura, durante la muestra
~ colectiva "Sinergias creativas”
Agosto 2023
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Fredy Salazar, Michael
Villavicencio, Carolina Bravo,
Patricia Tapia, Marco Gahona,
David Jiménez y Pablo Quezada,
expositores en la muestra
colectiva "Conexiones creativas".
Diciembre 2024

Acto de inauguracion de la
muestra colectiva "Conexiones
creativas". Biblioteca de la UIDE
Sede Loja.

Diciembre 2024



En un contexto donde la consciencia y sensibilidad de la realidad parecen estar limitadas
a la liguida ilusién del progreso, sea como principio fundacional o fin aspiracional de la
humanidad, la propuesta de una sinergia en favor del dibujo y la pintura pareceria ser
un desatinado desafuero. Sin embargo, esa misma consciencia, a su vez, parece estar
iremediablemente conducida hacia su dilucion, entre el inmutable adormecimiento que
resulta de la inmediatez artificial y de la inteligencia de bolsillo. Es en ese escenario en el que
emergen estas pdginas, como hallazgo y resultado de una premeditada bUsqueda en favor
del arte. Al respecto, conviene senalar que, la propuesta aqui presentada no estd limitada
a la exploracion técnica, que en si misma comporta un abanico de amplitud generosa y
diversa, sino que estd acompasada por la reflexion tedrica de sus autores, y enriquecida
por inapreciables contribuciones de poetas, artistas, y académicos locales, nacionales y
extranjeros. No obstante, ese hallazgo no deja de ser parcial, preliminar, o incluso liminar en
virtud de lo que significa cruzar el umbral que conduce a los caminos del dibujo y la pintura
como expresiones artisticas. Es decir, es un hallazgo aun inacabado, pues su redondez es
una facultad atribuible a la sensibilidad de sus lectores, a quienes ahora corresponde |a
continuidad de las obras aqui presentadas a través de su interpretacion, que es también un
modo de cultivar su propio descubrimiento.
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