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RESUMEN 

 

Identificar y plasmar los referentes de la identidad cultural que se evidencian en las 

costumbres ancestrales de los pueblos andinos de la región, empleando la técnica mixta 

de la xilografía y serigrafía artística, fue el objetivo general de la indagación artística. Es 

una investigación de enfoque cualitativo, tipo estudio dirigido a la comprensión, nivel 

explicativo y diseño fenomenológico eidético; con una muestra no probabilística de 01 

trabajo artístico en técnica mixta (xilografía y serigrafía) de 0,50 x 0,70 centímetros, 

producido por el autor de la investigación; en cuyo análisis se empleó las técnicas de la 

observación y análisis documentario y sus instrumentos de ficha de observación y ficha 

de análisis documental, para el análisis estructural y semiótico. En el análisis de datos se 

utilizó la interpretación teórica y contrastación de ideas. En los resultados, resalta, la 

temática abordada es parte de la identidad cultural de los pueblos andinos, que requiere 

ser conservada y estudiada para comprenderlo de manera adecuada y profunda; y es 

mediante el arte que se puede lograr esta necesidad cultural. Se concluye, que la técnica 

mixta (xilografía y serigrafía) fusionado con el costumbrismo artístico es ideal para 

plasmar gráficamente situaciones sociales desde una mirada contemporánea, utilizándose 

una estructuración académica, que muestra los sentimientos del artista hacia la naturaleza 

y la identidad regional.  

 

PALABRAS CLAVE:  

 Xilografía y serigrafía / Identidad cultural   
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ABSTRACT 

 

Identifying and capturing the referents of cultural identity that are evidenced in the 

ancestral customs of the Andean peoples of the region, using the mixed technique of 

woodcut and artistic screen printing, was the general objective of the artistic inquiry. It is 

a qualitative approach research, study type aimed at understanding, explanatory level and 

eidetic phenomenological design; with a non-probabilistic sample of 01 artistic work in 

mixed technique (xylography and serigraphy) of 0.50 x 0.70 centimeters, produced by the 

author of the investigation; in whose analysis the techniques of documentary observation 

and analysis and its instruments of observation sheet and documentary analysis sheet were 

used, for structural and semiotic analysis. Theoretical interpretation and contrasting of 

ideas were used in the data analysis. In the results, he highlights, the topic addressed is 

part of the cultural identity of the Andean peoples, which needs to be preserved and 

studied to understand it adequately and deeply; and it is through art that this cultural need 

can be achieved. It is concluded that the mixed technique (xylography and serigraphy) 

fused with artistic costumbrismo is ideal to graphically capture social situations from a 

contemporary perspective, using an academic structuring, which shows the artist's 

feelings towards nature and regional identity. 

 

KEYWORDS: 

 Xylography and serigraphy / Cultural identity 
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INTRODUCCIÓN 

 

La investigación que se presenta, está dentro del contexto del grabado artístico y 

concretamente dentro de la técnica mixta: xilografía – serigrafía; dos procesos que se 

pueden articular de acuerdo a los objetivos artísticos que se persigue. Todas las técnicas 

tienen sus limitaciones; por lo que es necesario conocerlos a profundidad para lograr 

mayores aprovechamientos de las mismas. Las técnicas que se utilizan en el arte siempre 

son un medio y nunca un fin; es decir, mediante la técnica se puede lograr trabajos 

artísticos con fines comunicativos y expresivos. 

 

La xilografía y la serigrafía, deben ser conocidos a cabalidad. Se debe saber en 

qué momento o espacio utilizarlos, para que los trabajos se vean interesantes y logrados; 

caso contrario los trabajos estarán muy lejos de mostrar lo que un artista quiere. Lo más 

importante, es que, mediante estas dos técnicas, de manera conjunta o separada, se pueden 

obtener múltiples copias, similares uno a otros; sin embargo, a pesar de ser obras 

múltiples, todas y cada una de las estampas logradas son originales u originales múltiples; 

quizá por ello, muchos artistas se dedican a ella con mucha pasión y entereza profesional.  

 

Como es de conocimiento general, en el campo de la plástica, el procedimiento de 

la xilografía requiere de retirar la madera con herramientas, como gubias y formones, 

para formar o dibujar un gráfico, donde los huecos dejados en la madera corresponden a 

espacios blancos, mientras que las que no se retiraron, queda en alto relieve para ser 

impresas en un soporte, como el papel. El procedimiento de la serigrafía, requiere de una 

matriz calada y una malla tensada en un marco, que con la ayuda de un alisador se 

transfiere tinta a un soporte, que puede ser papel, tela u otro material. Al juntar estas dos 

técnicas en un solo gráfico, se logran trabajos artísticos originales y significativos.  

 

 Desde el inicio de la investigación, se tuvo la certeza de realizar trabajos artísticos 

en dos técnicas, considerado como técnicas mixtas; seleccionándose la xilografía y la 

serigrafía, para mostrar una idea o filosofía. En este caso, representar temas que refieran 

sobre la identidad cultural de zonas alto andinas, que también son parte de la región. Bajo 

estas premisas, se hizo estudios artísticos prácticos en el ámbito regional, de paisajes, 

costumbres y filosofías, definiéndose finalmente por paisajes y costumbres.  
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La temática seleccionada refiere a una costumbre ancestral, en el cuidado y 

pastoreo de animales de familias o comunales; en la que la persona que cuida a dichos 

animales, lo hace desde zonas altas, protegido de la inclemencia del sol, bajo de uno de 

los tantos árboles que existe en la zona. Esta actividad es una costumbre que fueron 

practicadas y contadas literalmente desde tiempos muy pasados; incluso hay historias que 

se tejieron a partir de ellas, como, historias de amor, de pugna por diversos espacios 

geográficos, de leyendas y mitos, que llegaron de manera oral hasta nuestros tiempos, 

instituyéndose en parte de la oralitura regional. 

 

 De esta manera, “Bajo la sombra del otoñal árbol. Ayacucho, 2021” es una 

investigación artística que pretende enlazar una técnica mixta del grabado artístico 

bastante plástico y versátil (xilografía y serigrafía) con temas del entorno regional, es 

decir, es una investigación que propone la práctica artística de la identidad regional. 

Igualmente, se hace un estudio teórico de los temas de la cosmovisión andina y las 

técnicas del grabado artístico.  

 

La obra artística es de estilo figurativo, ya que en ella se plasman realidades de 

regiones andinas; cuyos elementos y formas composicionales copia lo observado. De otro 

lado, es un lenguaje visual, que recurre a sus tres funciones, informativa, expresiva y 

estética. Es informativa, porque, en la obra se grafica una vivencia de zonas alto andinas; 

es expresiva, porque recurre a la semántica de líneas, formas y colores para hacer ver la 

realidad descrita, y es estética, porque se aferra a la belleza para mostrar una costumbre 

andina en una composición artística. 

 

 La metodología de la investigación es fenomenológica, que implica dos métodos: 

la eidética o descriptiva y la hermenéutica o interpretativa. En la investigación se plantea 

la investigación fenomenológica eidética o descriptiva, porque se describe el significado 

de una experiencia artística a partir de una obra que realizó el artista investigador, es decir, 

desde su propia experiencia. Del mismo modo, plantea métodos investigativos 

particulares para explicar los hechos artísticos presentes en la obra; como el método 

hermenéutico dialéctico, analítico sintético y experimental. 

       

    El informe final de la investigación artística está realizado en tres capítulos. En el 

primer capítulo se menciona los aspectos generales de la investigación, donde se incluyen 



 
 

13 

 

los datos generales, la justificación y los objetivos general y específicos a desarrollar. En 

el segundo capítulo se resuelve las bases teóricas y la definición de términos básicos. En 

el tercer capítulo se escribe sobre la planificación, ejecución y resultados de las 

actividades artísticas e investigativas. El trabajo termina con las conclusiones, 

recomendaciones, bibliografía y los anexos. 
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1.1.  DATOS GENERALES 

 

1.1.1.  Título del trabajo de investigación  

Bajo la sombra del otoñal árbol. Ayacucho, 2021. 

 

1.1.2.  Institución Educativa donde se ejecuta  

Escuela Superior de Formación Artística Pública “Felipe Guamán Poma de 

Ayala” de Ayacucho.  

  

1.1.3.  Duración  

Inicio             : 01 de abril de 2021. 

Finalización   : 30 de setiembre de 2021. 

 

1.1.4. Responsable  

Loayza Ludeña, Richard. 

 

1.1.5.  Asesor 

 Dr. Alvarez Enriquez, Eleodoro. 

 

1.1.6.  Metodología: 

 Enfoque   : Cualitativo. 

Tipo de estudio  : Estudio dirigido a la comprensión. 

 Nivel de investigación : Explicativo. 

 Diseño de investigación : Fenomenológico (Eidético). 

   

1.2. JUSTIFICACIÓN DEL TRABAJO DE INVESTIGACIÓN 

   

  La realización del trabajo de investigación viene establecida por la necesidad de 

tipificar y sistematizar la utilización de técnicas mixtas en el proceso creativo artístico 

plástico, con la utilización de materiales artísticos que se utilizan en la práctica 

profesional. El empleo de dichas técnicas, se hace con la intención de ser utilizado en la 

práctica pedagógica, con estudiantes del nivel de educación básica. Igualmente, la 

investigación pretende enlazar la investigación práctica, que se desarrolla en muchos 

talleres particulares y centros educativos de Artes Plásticas, con los avances últimos de la 
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técnica artística en estudio, que permiten la plasmación de expresiones artísticas de 

tiempos actuales; del mismo modo, pretende realizar un estudio teórico que delimite la 

práctica artística y la identidad cultural de los pueblos andinos.  

 

  Las obras artísticas, las danzas, los cuentos, los mitos, etc., dejados por los 

hombres pertenecientes a la cultura andina del país, a la fecha se constituyen en recursos 

invaluables de mensajes, filosofías, formas  de vida, entre otros, que especifican sobre la 

concepción del mundo, la cultura de su sociedad y la realidad que vivieron los artistas 

que lo hicieron; y como tal, es tarea de la sociedad actual, especialmente de los que 

practican las artes, de reconocerlos como una fuente de conocimiento, muy diferente a la 

ciencia, para percibir la esencia de los individuos de la cultura andina y su relación con 

el mundo.  

 

  Un objetivo fundamental de la Educación Artística es el desarrollo de la 

creatividad artística; por lo cual, se considera que, la imaginación es el principio para 

desarrollarlo. Entonces existe la necesidad de promover la imaginación, que se consigue 

mediante la observación exhaustiva de las cosas y los hechos. Precisamente, observar, 

estudiar los hechos culturales de los antepasados, se hace interesante y de fácil plasmación 

en obras artísticas, debido a que los integrantes de la sociedad actual son parte de dichas 

concepciones ancestrales. Allí, radica la necesidad de hacer posible la presente 

investigación, es decir, plasmar y explicar un hecho cultural ancestral con técnicas del 

grabado contemporáneo.   

     

1.2.1.  Justificación teórica 

 

 Explicar un hecho artístico ancestral es muy difícil, debido a que dicho lenguaje 

visual es desconocido por la sociedad actual, son signos e íconos que representan una 

cultura de los habitantes de tiempos remotos, que conocían el alfabeto del lenguaje visual; 

mientras que para épocas actuales esos términos o alfabetos son solamente deducciones 

lógicas, que pueden ser reales o no reales. Por esta razón, en el trabajo investigativos que 

se presenta, se trató de explicar sobre la identidad cultural ancestral, para de esa manera 

(de acuerdo a nuestras posibilidades) entenderlo, conocerlo y tratar de explicarlo. Se debe 

comprender que la identidad cultural depende del conocimiento, del punto de vista del 

individuo, por ello es muy difícil llegar a su significado cabal. 
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 Se entiende que, el arte debería ser la manera de expresar la identidad de un 

pueblo, no solamente lo ancestral, también de tiempos actuales; debido a que el arte tiene 

estrecha relación con la sociedad; ya que el arte es un producto social. El artista que lo 

hace objetivo, es parte de la sociedad y como tal expresará la filosofía social de sus 

tiempos. Al plasmar una obra artística, con identidad regional, se crea conciencia en las 

personas que la observan, y esto es muy importante, porque con ella se fomenta a 

practicarlo, a conocerlo, para comprender a cabalidad el origen de la sociedad andina 

actual. 

  

 Desde otra posición, también es necesidad de estudiar y explicar los procesos 

artísticos que se desarrollan en tiempos actuales. En indagaciones bibliográficas, en los 

medios físicos y virtuales de la región, no se ha encontrado artículos que refieran sobre la 

técnica mixta estudiado, xilografía y serigrafía; desde ese contexto, allí la necesidad de 

explicar éstos procesos, desde teorías anteriores hasta las actuales, surgidas y practicadas 

en los talleres artísticos de los centros de estudios y particulares, que seguramente, 

enriquecerá la teoría sobre el tema tratado.  

   

1.2.2.  Justificación Práctica 

 

 La tarea de un artista y sobre todo de un educador de arte es hacer comprender a 

sus observadores o pupilos sobre la cultura que lo rodea. Precisamente, la adquisición de 

la cultura obedece a la acción educadora de la sociedad y de la posibilidad de la persona 

para que pueda guiar su desarrollo social y cognitivo; por esta razón, la prioridad del 

proceso educativo es enseñar sobre la identidad cultural de la sociedad donde reside, para 

que, todos los individuos desde su percepción, puedan expresar su mundo subjetivo y 

circundante, mediante el juego, el estudio, el trabajo científico, técnico o artístico. Por 

ello, el trabajo artístico que se presenta, tiene connotaciones de la identidad cultural de 

los pueblos andinos. 

 

 El trabajo artístico, “Bajo la sombra del otoñal árbol”, además de expresar parte 

de la cultura ancestral, también muestra una técnica antigua con concepciones actuales, 

xilografía – serigrafía; que es un proceso artístico que merece ser estudiado a profundidad, 

puesto que, los materiales, como las gubias, formones, cuchillas y tintes especiales, 

inclusive la misma técnica, han sufrido variaciones significativas, como producto de su 



 
 

18 

 

práctica constante; en muchos casos estas técnicas dejaron de ser manuales y adquirieron 

técnica de realización con algunos equipos especiales.     

  

1.2.3.  Justificación metodológica 

 

 Se considera que, dos son las justificaciones que tiene el trabajo indagatorio desde 

el aspecto metodológico. Primero, en el campo artístico y segundo en el campo de la 

investigación. En el campo artístico, se plantea, la realización de una obra plástica con la 

técnica mixta de la xilografía y la serigrafía, que requirió la puesta en marcha de una 

metodología de trabajo personal; para ello se empleó el método inductivo, que utiliza el 

principio de ir desde lo más simple hasta lo más complejo. Por ello, el trabajo final partió 

del estudio teórico sobre el tema y técnica a tratar, para conseguir pequeños bocetos, 

primero con tinta china y lápices de colores y segundo utilizando los materiales que se 

requieren para hacer la xilografía y la serigrafía. De acuerdo a los requerimientos de la 

elaboración se acudió a estrategias particulares, lográndose, al final, un trabajo artístico 

de acuerdo a los objetivos planteados. 

 

 La segunda metodología empleada, como se dice líneas arriba, corresponde a la 

misma investigación. Se tuvo que indagar en bibliografía especializada y con artistas 

plásticos con práctica en la investigación artística, sobre el método específico a emplear 

en la indagación. Por ello, se planteó una metodología que se ajustaba a los intereses 

indagatorios, que partiera de experiencias personales y de la comunidad en general. Se 

considera, que dicha metodología puede ser utilizada en nuevas indagaciones, sobre 

temas similares y quizá con resultados más auspiciosos.   

 

1.2.4. Justificación filosófica 

 

  El arte, en su conjunto, expresa o difunda gran cantidad de mensajes, 

principalmente subjetivos, desde sus diversos lenguajes y que estos son percibidos, 

interpretados e internalizados por sus observadores de diferentes maneras, inclusive de 

forma diversa a lo planteado por su hacedor. Es decir, el individuo al observar una obra 

artística, se interrelaciona, trata de interpretarlo y comprenderlo, lo que los estudios 

señalan que, existe un momento de “conversación” entre obra y espectador, un proceso 

de comunicación. Situación que encierra una dimensión filosófica. 
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 El autor de una obra, utilizando elementos plásticos y subjetivos de la 

composición artística, emite una forma de pensar, una idea, que puede ser resumido en 

una filosofía personal del artista. Según estudios, existe una dimensión estética en la 

filosofía y al mismo tiempo hay una dimensión filosófica en el arte, que se presenta visible 

u oculta en una obra, para ser interpretada por el observante. De ese entender, la obra 

artística tiene vínculos con la filosofía, pues es un producto de la conciencia individual 

del artista y de su conocimiento del universo, que son plasmados, objetivados 

estéticamente. 

 

 Precisamente, la obra “Bajo la sombra del otoñal árbol” es una evocación 

sentimental, de la identidad cultural de los pueblos andinos, de la cosmovisión de los 

hombres del ande y que juntamente con el conocimiento adquirido por el artista, son 

connotaciones filosóficas que se objetivan en el trabajo artístico; que en la medida de sus 

posibilidades explica un hecho cultural de divergencia conceptual.  

 

1.2.5. Conveniencia social 

 

 El artista al realizar una obra plástica, siempre se pregunta internamente por sí la 

obra es de conveniencia a la sociedad, o sí refleja una realidad social, o quizá enjuicia un 

hecho social. Preguntas que se dilucidan cuando la obra ha sido expuesta, donde los 

asistentes o espectadores de la obra emiten un juicio de valor. Una obra plástica, siempre 

emite un mensaje a ser leído por el público, tornándose en una unidad particular, 

independiente de su hacedor. Entonces, una obra plástica, cualquiera sea su lenguaje, es 

de conveniencia social, en la medida que, emite una opinión que propiciará un análisis 

estético, filosófico y hasta político. Más aún cuando los temas sean de actualidad o 

refieran aconteceres sociales propios de la región.  

  

1.3. OBJETIVOS  

 

1.3.1. Objetivo general  

 

• Identificar y plasmar los referentes de la identidad cultural que se evidencian 

en las costumbres ancestrales de los pueblos andinos de la región, empleando 

la técnica mixta de la xilografía y serigrafía artística. 
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1.3.2. Objetivos específicos 

 

a. Identificar los elementos plásticos y subjetivos de la composición, en la obra 

artística “Bajo la sombra del otoñal árbol” que determinan la identidad cultural 

en las costumbres ancestrales de los pueblos andinos de la región. 

  

b.  Emitir, sistémicamente, un juicio de valor de la obra plástica “Bajo la sombra 

del otoñal árbol” que determina la identidad cultural en las costumbres 

ancestrales de los pueblos andinos de la región.  
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CAPÍTULO II  

FUNDAMENTACIÓN TEÓRICA 
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2.1.  BASES TEÓRICAS 

 

2.1.1.  ARTE Y DISCURSO 

 

2.1.1.1. Sociedad, Cultura y Arte  

 

 Para iniciar, se dirá que, el arte está vinculado con el quehacer económico, 

científico, político, jurídico, comunicativo, religioso, en suma, con todas las actividades 

sociales. Vinculaciones que forman un todo complejo y heterogéneo de reciprocidad en 

la influencia, que finalmente se llama cultura. Por ello, los investigadores en arte, lo 

relacionan el arte con la sociedad, porque, dentro de la sociedad se elaboran diversas 

actividades.  

 

 Hallar definiciones universales sobre sociedad y cultura, inclusive del arte, es muy 

difícil; estos términos están en constante modificación y no hay un absolutismo en su 

definición; sin embargo, a pesar de no encontrar una definición concreta, estos términos 

son dependientes unos del otro, debido a que son parte de la cultura, producto de las 

interrelaciones de los integrantes de una sociedad. La cultura se hace práctica en la 

sociedad, por las interrelaciones existentes entre sus individuos, y una de esas prácticas 

es el arte.  

 

 A decir de Williams, R. una sociedad es un sistema complejo y compuesto por 

numerosos individuos, quienes organizan estructuras e interrelaciones dentro de un 

sistema dinámico de existencia. Bourdieu, complejiza la definición, al entenderlo y 

explicarlo desde lo que llama “poder de los expertos”. Mientras que Althusser lo define 

desde un concepto clave de la sociedad, la ideología, donde tiene papel fundamental el 

rol de los aparatos ideológicos fomentado por el estado. (Díaz, P. M.; 2008). 

 

 Por lo expuesto, definir la sociedad se complejiza; sin embargo, para 

comprenderlo cabalmente, se dirá que la sociedad es el conjunto de personas que habitan 

en un determinado espacio geográfico, organizado bajo ciertas normas generales, que 

confluyen de acuerdo al desarrollo de la ciencia y la tecnología; de tal modo, una sociedad 

siempre está en la búsqueda de la producción económica, de conocimientos, religiosa, 

estética, que se congrega en lo que se llama cultura. Por tanto, es característica principal 
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de la sociedad un continuo desarrollo y búsqueda de soluciones a sus diferentes 

necesidades. Al respecto Lyotard, J. F. (citado por Díaz; 2008), indica que, el desarrollo 

de la sociedad requiere de métodos que faciliten la interrelación de los individuos para 

proveer canales de información que amplían nuevos espacios de estudios, uso de sistemas 

inteligentes y campos investigativos. 

 

 De otro lado, el arte se debe entender como un proceso humano de interpretación 

de la realidad social, que pasa por el tamiz del artista, por tanto, el arte no es la misma 

realidad, es una figuración altamente preparada desde la comprensión de la realidad 

social, en sus dos contextos naturaleza y relaciones inter humanas. Visto de esta manera, 

el arte debe ser expresión de la experimentación de forma estética, sin embargo, jamás ha 

sido así, el arte ha servido y sirve para contextualizar la ideología del artista, por eso es 

un ente eminentemente comunicativo. 

 

 De esta manera, el arte se relaciona directamente con la sociedad, en la medida 

que lo observa, lo analiza y lo interpreta, manifestándolo con un lenguaje especifico que 

la muestran en sus aspectos constitutivos relevantes. Entonces, debe asumirse, que el arte 

se ajusta al contexto social, geográfico y filosófico de una determinada sociedad. Al 

respecto Eco, U., señala que el arte se alimenta de toda la civilización de su época, 

reflejada en la interpretación personal del artista, por lo que, en el arte se encuentra los 

modos de pensar, vivir y sentir de una realidad social, de una determinada época. (Díaz, 

P. M.; 2008).  

 

 Como es perceptible, todo lo anteriormente expresado, lo constituye la cultura. 

Pues, la obra artística como tal, refleja las relaciones económicas, culturales y políticas 

de una sociedad, y del mismo modo, la obra se somete al tiempo y al espacio donde se 

ubica; por lo que, es parte fundamental de la cultura. De este modo, la cultura hace 

referencia a las cargas simbólicas, de historia, de tradición que se heredan y que se 

desarrollan gracias a las interrelaciones sociales dinámicas. Charles Taylor, al tratar de 

definir la cultura, refiere como la “imaginación” de las personas de su entorno social, que 

muchas veces no se puede expresar por términos teóricos, más bien se visibiliza mediante 

imágenes, historias y leyendas. Al respecto, la UNESCO, define a la cultura como al 

conjunto de rasgos distintivos, espirituales y materiales, intelectuales y afectivos 

característicos de una sociedad o grupo social. Además, explica que, la cultura encierra 
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no solamente a las artes y las letras, engloba también a los modos de vida, los sistemas 

de valores, los derechos fundamentales del hombre, las creencias y las tradiciones. 

Concepto que fue adoptado por el Ministerio de Cultura peruano. (Díaz, P.M.; 2008). 

 

 Bajo esta línea de conceptualizaciones, Humberto Eco en su definición de arte, 

citando a Luigi Pereyson, refiere que el arte se alimenta de toda la civilización de su 

época, dicho de otro modo, de la cultura de su tiempo, que se ve reflejada en su obra, pero 

de una manera particular, puesto que, las obras artísticas no son copias reales de la 

realidad o del pensamiento del artista, es una interpretación llena de filosofía de su autor. 

Eco, agrega que, en las obras de los artistas están presentes los modos de pensar, vivir y 

sentir de toda una época humana, la interpretación de la realidad, la actitud, ideales, 

tradiciones, esperanzas y luchas de un período histórico. (Eco, 1970). 

 

2.1.1.2. Arte y comunicación 

 

 Giménez (2011), manifiesta que la Ciencia de la Comunicación tiene un carácter 

heterogéneo y plural con facultades intrínsecamente interdisciplinarias, y como tal, 

explica los hechos comunicativos socializados y relacionados con la cultura. Entonces, 

un acto comunicativo es indefectiblemente un fenómeno social, donde existe relaciones 

entre los interlocutores en el intercambio de mensajes, culturas e identidades. 

 

 De otro lado, Díaz, Gularte, Ozaeta y Sandoval (2012), plantean que existen dos 

tipos de comunicación; como transmisión de mensajes o como diálogo o intercambio de 

mensajes. Como transmisión de mensajes es un modelo de interacción asimétrico, vertical 

y dominador, donde el emisor envía el mensaje a un receptor pasivo sin esperar respuesta 

o interacción; mientras que, en la segunda forma, de diálogo o intercambio de mensajes, 

es un proceso horizontal, simétrico y dialógico, donde existe la participación activa de 

todos los que participan en la comunicación para arribar a acuerdo de beneficio general.  

 

 En el proceso de comunicación artística, Zapilli (2003) asevera la participación 

de un emisor (autor de la obra), un mensaje (la obra o representación que comunica) y un 

perceptor (individuo activo que interpreta y aprehende el mensaje). Proceso que se genera 

ante la presencia de por lo menos dos componentes, de la obra y del perceptor. 
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 Visto de esa manera, la comunicación es un proceso social permanente, integrado 

y regido por un conjunto de normas y códigos específicos, propios de cada cultura. 

Entonces la comunicación, como hecho cultural, está integrado por sistemas semióticos 

(señales, símbolos, códigos, emblemas y distintas formas de comportamiento), por 

sistemas de valores, ideologías y reflexiones que otorgan sentido al actuar individual y a 

su interpretación del mundo. Por ello, el sistema comunicativo se diferencia de una 

sociedad cultural a otra. (Giménez, 2011). 

 

 Una obra de arte, es una comunicación diferida con textos complejos, con 

lenguajes propios, por lo que, implica un reto considerable para el perceptor; pues, la 

comunicación se inicia en experiencias socioculturales de todos los participantes (emisor, 

mensaje y perceptor); sin embargo, los significados son creados para alguien y que sea 

capaz de interpretarlo y cuando estos mensajes son leídos, interpretados y reconfigurados 

por el perceptor, adquiere autonomía dentro de la cultura perceptora. (Díaz et al, 2012). 

 

 Díaz et al (2012), manifiesta que, el principio fundamental de la comunicación 

requiere del conocimiento de las propiedades culturales de los participantes, para evitar 

adquisición de información insípido e insignificante; del mismo modo, respetando los 

niveles de relación se puede alcanzar altos grados de conciencia y avanzar en el proceso 

de humanización. Al respecto, Zapilli (2003), considera que, debido a que los textos – 

obras son “artificios complejos” se debe interpretar teniendo en cuenta los niveles de 

notación (sintáctico, semántico y pragmático) y el proceso de construcción por sus 

autores.  

 

 Worringer (1972), afirma contundentemente que “en el arte todo es expresión”, 

toda vez que, siendo el arte comunicación, es imposible quitar su perfil expresivo, en 

cuanto que es un hecho pragmático, idea hecha objetiva, ya sea como experiencia 

(empírico) o como valoración (axiológico). Una obra artística plástica, tiene un lenguaje 

visual propio creada y aprehendida en la cultura, entendiéndose que, el arte es el modo 

más sublime de expresar los sentimientos, comprendido por todos los hombres; que, a 

pesar de tener un lenguaje propio, el arte es una comunicación directa y profunda entre 

todos los individuos, aunque se hablen diversas lenguas. Es una comunicación que se 

utiliza desde tiempos de la prehistoria, mediante ella expresa creencias, ideas y vivencias; 

interpreta el mundo circundante y crea un lenguaje artístico universal.  
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 Gombrich (1996), señala que, para dar lectura a una imagen, es necesario regirse 

a tres variables: El código, el texto y el contexto. El código es el que facilita y permite la 

interpretación; el texto es el contenido de la obra; y el contexto se refiere a la historia, al 

entorno y las particularidades que complementan el lenguaje mediante las imágenes. 

  

2.1.1.3. El Costumbrismo Artístico 

 

 El costumbrismo es un movimiento artístico donde se expresan los usos y 

costumbres de la sociedad que se dan en una región o país concreto, y a la conjunción de 

su folklore tradicional. Su desarrollo se remonta desde el Romanticismo, aunque algunos 

estudiosos afirman que el costumbrismo se desarrolló desde tiempos pasados; inclusive 

otros de manera sagas, afirman que desde la época de la pre historia se puede encontrar 

pintura costumbrista, cuando se representan las escenas de caza; que evidentemente se 

representan una tradición cultural, pues son hechos cotidianos de la sociedad y cultura 

afín al artista que lo realizó. 

 

 Este movimiento se caracteriza en la pintura y la literatura, porque en estos 

lenguajes artísticos se encuentran destacados las costumbres de un grupo humano, con 

mayor profusión; sin embargo, este movimiento también se reflejó, en menor grado, en 

otros lenguajes artísticos, como en la escultura. Pese a ello, la pintura costumbrista ha 

sido considerado como una tendencia de menor arraigo, frente a otros de tipos de pintura 

como el retrato, históricos, etc.     

 

 Así como en Europa, en el Perú, también se manifestó esta corriente pictórica; 

surge en la etapa republicana tras el cambio político y social; donde el artista tiene la 

necesidad de expresar con libertad su realidad que le rodea; originándose de esta manera 

nuevas pinturas que representaban las tradiciones y costumbres del pueblo; teniendo la 

característica fundamental de ser amena, narrativa e histórica. Esta forma de pintura se 

desarrolla más en acuarela y litografía. Teniendo como como representantes a José Gil de 

Castro Morales (1785 – 1841), Pancho Fierro (1809 – 1879), el alemán Johan Moritz 

Rugendas (1802 – 1852) y el francés André Auguste Bonnaffé.  

 

 José Gil de Castro, conocido como “El mulato Gil de Castro” que se dedicó al 

retrato, cuyas obras son considerados como excelentes desde la visión histórica 
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documental. En realidad, fue un pintor de transición, entre la colonia y la república, 

considerado como un excelente iniciador de la pintura republicana peruana. Su estilo es 

colorista, rígida, de buen trazo en el dibujo y de calidad expresiva, entre sus obras se 

puede mencionar los retratos de los libertadores, como Simón Bolivar, Bernardo 

O’Higgins, José de San Martín, entre otros.  

 

Pancho Fierro, pintor autodidacta mulato limeño, cuyo nombre verdadero fue 

Francisco Fierro Palas, considerado como el más vigoroso e imaginativo artista de esa 

época, que dejó en sus famosas acuarelas la picardía sutil de su sangre, graficando las 

costumbres de sus tiempos de todos los segmentos sociales. Según los estudiosos realizó 

más de 1200 obras en acuarelas, murales, carteles para toros y cuadros al óleo. La 

característica de su obra es que presta mayor atención a las masas que a los detalles, con 

una pequeña gama de colores, predominando el rojo y el azul. Entre algunas de sus obras 

se tiene a Ño Toribio, Las tapadas limeñas, Las fruteras, El carnaval, El son de los diablos, 

El doctor de los negritos, Leñadores, entre otros.     

 

Johan Rugendas, pintor alemán que visitó muchos países donde pinto hechos 

costumbristas, plasmando escenas detalladas del medio social y físico de los países 

visitados. Especialista en óleo y acuarela que visitó Lima desde diciembre de 1842 a junio 

de 1844, dejando hermosos paisajes, personajes y escenas de la vida cotidiana del Perú. 

Es considerado como el pintor costumbrista de América, donde dejó testimonios 

detallados del pasado latinoamericano, expresados en la vida de criollos, mulatos e indios, 

paisajes urbanos, costumbres, fiestas paganas y escenas callejeras.  

 

André Auguste Bonnaffé, es originario de Burdeos, Francia, que visitó la vieja 

Lima entre 1846 o 1848 hasta 1856 o 57, dejando impresionantes acuarelas, litografías y 

dibujos costumbristas de la vida limeña de esos tiempos. No existen mayores referencias 

de su vida en el Perú, sin embargo, sus obras muestran envidiable calidad artística y 

narrativa. Del mismo modo, es considerado como uno de los más formados y 

documentados artistas de su tiempo; distinguiéndose sus obras por un dibujo excelente y 

de trazo firme, figuras proporcionadas y movimiento natural, con temas bastante logrados 

y sumamente expresivos. Entre sus obras, se conoce: El capeador, la lechera, la tapada, 

el cholo costeño, el indio de la sierra, la zamacueca, la procesión y otros. También es 

conocido “Recuerdos de Lima” que es una publicación con 12 litografías coloreadas. 
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2.1.1.4. La Identidad Cultural 

 

 En la revisión bibliográfica hecha, se ha encontrado que cultura e identidad son 

conceptos bastante relacionados entre ellos. Entonces, para definir la identidad cultural, 

primero se tiene que conceptuar ambos términos de manera separada. Giménez (2007), al 

definir la cultura, manifiesta que, esta es un sistema de creencias, valores, símbolos y 

prácticas colectivas que se dan en un entorno social y, además, donde el individuo formará 

su concepción de ella. Mientras que, la identidad es la representación de la cultura 

interiorizada por el individuo y por tal será diferente entre uno y otros individuos; así 

como, la de crear vínculos de pertenencia con lo que se identifica como comunes.  

 

 De este modo, se puede decir que, identidad cultural es la fusión de los dos 

conceptos, donde la identidad del individuo está inserta en las particularidades culturales 

de su sociedad y que deben ser respetadas y reconocidas por ser parte de la dimensión 

cultural de sus derechos, como humano. Dicho de otro modo, la identidad cultural es la 

conjunción de referencias culturales por el cual una persona, de manera individual o 

colectiva, se define, se identifique con intereses en común de una cultura. 

 

 Según Gómez (2011), la identidad cultural se origina como un atributo de 

diferenciación, que involucra el reconocimiento de la relación existente entre un pueblo 

y otro, transformándose es un sistema dinámico para la consecución de otras culturas, es 

decir, es multicondicionada. Por lo que, la identidad colectiva es una edificación social y 

un procedimiento de identificación y como tal se diferencian entre pueblos o personas.  

 

 De esta manera, la identidad de los pueblos andinos es muy diferente a la identidad 

de los pueblos de occidente. Debido a su diferenciación en cuanto a su comprensión del 

Cosmos, mientras que en occidente se basa en la Biblia, en el mundo andino la 

cosmovisión se agrupa en tres comunidades: la humana, la naturaleza o Sallqa y lo 

sagrado o Huacas, que no es permanente. Donde la naturaleza lo es todo, incluso los seres 

humanos son parte de ella, porque todo lo animado es animal y no excede a la naturaleza; 

de otro lado, el mundo andino animal (donde pertenece el hombre) es esencialmente una 

colectividad natural. Allí la explicación del actuar del hombre andino en el cuidado de la 

naturaleza, porque es sagrado, no es un mundo de cosas, de instituciones, de castigos, es 

un mundo de continuo acontecer, de continua reciprocidad. (Milla, 2018) 
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2.1.2. EL GRABADO ARTÍSTICO 

  

2.1.2.1. El arte y la técnica del grabado 

 

La historia del grabado es amplia y su inicio se remonta a la época paleolítica, 

cuando el hombre de la prehistoria, sopló un polvo rojo sobre la mano apoyada en la pared 

de una cueva; surgiendo de esa manera peculiar la primera impresión hecha por el 

hombre. Sin embargo, también se puede decir, que el grabado surge, cuando el hombre 

pisa por vez primera la tierra y deja su huella. En el transcurso del tiempo, el grabado, se 

desarrolló y se logra obtener muchos ejemplares desde una matriz, por lo que se le definió 

como una “arte multiejemplar”. 

 

 En la actualidad, son diversas las técnicas del grabado. Gracias a la indagación de 

los artistas que lo practicaron, hay grabados en metal, madera, piedra y otros soportes, 

con sus diferentes modalidades. Sin embargo, para una mejor comprensión es necesario 

conceptuarlo. Existen muchas definiciones, que lo explican como la creación de imágenes 

producidas por incisiones, logradas por mordientes o herramientas cortantes, con los que 

se obtiene una matriz para su reproducción múltiple. (Agapito, 2005). 

 

 Según la revisión bibliográfica, después de su desarrollo desde la época de la 

prehistoria, pasando por Sumerios, China, Alemania, Francia e Italia; hasta fines del siglo 

pasado, explosiona; en la medida que, todos los grandes movimientos de esos tiempos lo 

utilizan como medio de manifestación; el cubismo, el expresionismo, surrealismo, 

expresionismo abstracto, arte conceptual y pop art se apoyan en el grabado; entre ellos, 

quizá el más destacado, fue Picasso que hizo trabajos con litografía, xilografía, 

aguafuertes y puntasecas; igualmente, Rouault, Matisse, Chagall, Ernst, Dalí y otros 

artistas connotados cultivaron la técnica del grabado con gran suceso. Estos artistas 

plásticos, especialmente Picasso, realizaron muchos trabajos donde experimentaron con 

diversas técnicas y estilos. (Frías, 2006). 

 

En el siglo presente, con la herencia del siglo XX, el mundo del grabado está en 

constante cambio y progreso y se hace difícil establecer una frontera; porque su práctica 

es universal. En España, Antoni Tapies, es uno de los artistas plásticos influyentes en la 

segunda mitad del siglo XX, que se interesa por la expresividad genuina de la materia, 
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haciendo contraste con ricos empastes y superficies pulidas en sus obras y sobrevalora 

los materiales míseros y efímeros, que no eran considerados por artistas de su promoción; 

de tal forma, desde 1950, el grabado se convierte en principal forma expresiva entre los 

artistas de vanguardia. Dentro de la expresividad contemporánea, hay muchos artistas que 

utilizan el grabado como forma de manifestación artística, dentro de corrientes plásticas, 

como el abstraccionismo, minimalismo, hiperrealismo, dadaísmo, surrealismo, pos-

modernismos y arte conceptual. (Frías, 2006). 

 

Como se decía líneas arriba, el principio básico de los sistemas de impresión es la 

reproducción de imágenes en serie; siendo los principales métodos en relieve, en hueco, 

planográfica y permeográfica; a cada uno de estos medios le corresponde diferentes 

maneras de trabajar la matriz y genera larguísimas series de sub técnicas de acuerdo a la 

forma de conseguir la matriz. Sin embargo, estas técnicas pueden interrelacionarse entre 

sí y con otras disciplinas artísticas como la pintura, escultura, fotografía y otros. (Frías, 

2006). 

 

Para su mayor comprensión, se explicará cada uno de los sistemas de impresión. 

La impresión en relieve, se caracteriza porque las partes sobresalientes de la imagen se 

entintan y se transfieren los tonos de colores depositados hacia el soporte. A este caso, 

pertenecen la xilografía, tipografía, grabado en metal, linotipia y gofrado. Impresión en 

hueco, se caracteriza por tener las zonas impresoras hundidas, las que se entintan y se 

transfieren al soporte, entre ellos se encuentran el grabado en cobre, en acero, químico 

(aguatinta) y fotograbado.  

 

Impresión planográfica, es cuando las zonas impresoras y no impresoras de la 

imagen a imprimir están en un mismo plano; su principio radica en la repulsión entre la 

grasa (tinta) y agua; entre ellas están la litografía, el offset, los heliolitograbados y la 

cincotipia. Impresión permeográfica, que es una variante de la planográfica y utiliza el 

estarcido; donde la tinta se transmite por medio de un tejido (tamiz). Este es un principio 

de la serigrafía, donde la tinta se imprime mediante zonas abiertas y las partes no impresas 

están obturadas. Esta es un sistema bastante empleado en la industria, para la estampación 

de diversas figuras sobre tela. Por lo que, es una técnica bastante estudiada, haciéndose 

de manera manual o mediante equipos especiales y sofisticados, que dieron paso a otras 

formas de expresión artística. (Frías, 2006). 
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2.1.2.2.  La xilografía artística 

 

   La xilografía es parte de la impresión en relieve; que es una imagen que se 

transfiere desde una superficie saliente entintada y que se transfiere a una superficie, 

como el papel. Es la más antigua de las técnicas y se tiene información que ya se 

practicaba en el siglo V en Oriente, para decorar tejidos. 

 

 Xilografía es una palabra griega, que proviene de los términos xilos (madera) y 

grafos (grabado); por lo que es un grabado realizado sobre una plancha de madera. La 

xilografía consiste en dejar en relieve en la madera la parte dibujada, mientras que el resto 

se vacía. Para imprimir se entinta la superficie que sobresale y que, mediante la frotación 

o prensado, por la espalda del papel, se logra transferir el dibujo original sobre una 

superficie plana (papel, tela, cartón, etc.). La limitación de la xilografía, es la 

imposibilidad de realizar trazos finos, juntos entre sí o entrecruzados; por lo cual no se 

puede lograr el gris o las variaciones del claroscuro. Sin embargo, el trabajo muestra 

fuerza gráfica y una sutil impresión del relieve. Muchas veces, la fibra de la madera se 

imprime en el papel, que añade cualidades decorativas. (Frías, 2006). 

 

2.1.2.2.1. La xilografía en el Perú 

 

 Según, Agapito (2005), el grabado en el Perú antiguo, pre hispánico, siempre se 

ha realizado, pero no lo que se conoce en la fecha. Es decir, los antiguos peruanos hacían 

grabados sobre piedras (petroglifos y murales de piedras), sobre mates burilados (incluso 

existe a la fecha), metal y sobre maderas. Se conoce, que, en el antiguo Chavín, hicieron 

incisiones en madera circular, con los cuales imprimían sobre las telas que preparaban, 

para darle ornamentación y color, cuyo proceso de elaboración se desconoce, aunque se 

tiene algunas informaciones sobre ellas. 

 

 La xilografía, como técnica artística, recién se conoce en el Perú, a partir de la 

época colonial; fueron los españoles quienes trajeron esta técnica; sin embargo, fue 

desplazado por técnicas de impresión en hueco. Por lo que no se conoce trabajos 

xilográficos de esos tiempos. Grabados en metal y piedra, con diferentes técnicas de 

grabación e impresión, que generalmente se publicaban en revistas, textos ilustrados y 

periódicos de la capital y provincias peruanas, con gran arraigo.  
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 El grabado en la república, a diferencia de la época colonial, se realizaban en el 

Perú, donde se acentúo las grabaciones de caricaturas políticas que se publicaban en 

revistas especiales, como “Adefesios”; del mismo modo, a mediados del siglo XIX se 

inicia con la iconografía costumbrista, publicados en álbumes especiales, como 

“Recuerdos de Lima” del pintor A. Bonnaffé. (Agapito, 2005). 

 

 En las primeras décadas del siglo XX, el pintor indigenista José Sabogal Diéguez, 

es el responsable de poner en práctica la xilografía en el Perú. Quien, aprende la xilografía 

en argentina y se perfecciona en México, al regresar al Perú en 1918 despierta el interés 

por la xilografía en sus discípulos, pero no lo enseña académicamente. Sin embargo, todos 

los artistas indigenistas incursionan en el arte de la xilografía, en mayor o menor escala. 

Las xilografías hechas sirven como ilustración en revistas intelectuales de la época, como 

Kuntur, Kosco y Amauta, en periódicos de provincias y además de libros y poemarios. 

Sin embargo, a pesar de su práctica por muchos años no se plantea como asignatura en la 

Escuela Nacional de Bellas Artes del Perú. Uno de los más destacados discípulos del 

maestro Sabogal es Gamaniel Palomino, que, pese a su calidad artística, por su humildad 

y desinterés por el prestigio de su labor, pasa casi desapercibida. (Valenzuela, 2019).  

 

La enseñanza del grabado como asignatura en la Escuela Nacional de Bellas Artes, 

se inicia en 1948, gracias a la iniciativa de Juan Manuel Ugarte Eléspuru que lo había 

estudiado en Argentina (Buenos Aires). A inicios se imparten tres técnicas: intaglio, 

xilografía y litografía, además se implementa con dos prensas traídas del Cusco; después 

se adquiere una pequeña máquina litográfica de la imprenta Lulli; con los cuales se 

forman los primeros grabadores académicos peruanos. Posteriormente se forma como 

especialidad en tres años; en 1980, José Huerto Wong logra incorporar el grabado como 

especialidad en sus diversas modalidades; además se incorpora serigrafía, fotograbado, 

calcografía y como curso de apoyo diseño y fotografía. (Agapito, 2005).  

 

En este recorrido, casi histórico, también es necesario referirse a la Pontificia 

Universidad Católica del Perú. En el año de 1939, se crea la Escuela de Arte Católico, 

pero, es recién que, en 1964 se crea la xilografía como curso electivo – opcional. En sus 

talleres se enseña y se aprende la xilografía, grabado en linóleo y la cartongrafía 

(descubrimiento de Carlos Ramos, estudiante en dicha fecha). Desde 1969, fecha en que 

se crea la especialidad de grabado, se empieza a practicar además de las técnicas 
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mencionadas, las impresiones en relieve, en hueco, planográfica y permeográfica. 

(Agapito, 2005). 

 

 Desde esa fecha, el grabado en general ha venido desarrollando, gracias a la 

apertura de instituciones privadas y públicas, que se dedicaron a la producción de 

grabados artísticos; entre ellos se pueden nominar al Instituto Cultural Peruano Norte 

Americano (ICPNA), el taller de grabado de la Universidad Nacional de Ingeniería, Taller 

72 de grabado, Taller de San isidro, Taller Asociados, Liberarte, Prensa Azul, entre otros, 

que en provincias se crean algunos talleres particulares, al margen de los talleres que 

tienen las Escuelas de Arte a nivel nacional (Agapito, 2005). 

  

2.1.2.2.2. La xilografía en Ayacucho 

 

 Para referirse a este tema, se acudió al libro de “Xilografía en Ayacucho”, de 

Alvarez, Ccaico, Palomino y Quispe (2008); quienes refieren que, el grabado en madera 

en Ayacucho, tiene su presencia desde aproximadamente desde la época republicana, 

primeras décadas del siglo XX, fechas en que se publican revistas con imágenes en 

xilografía, como “Huamanga”, Órgano del Centro Cultural Ayacucho, que publicó 

mensualmente desde diciembre 1934 a diciembre de 1965. En dicha revista se publican 

hermosas xilografías de Lucio Alvizuri, Rodolfo Salazar, Manuel García, Demetrio Lara 

Serpa y Nicolás Castilla. Posteriormente la xilografía se sigue practicando, fortalecido 

con actividades educativas con artistas de otras latitudes. Obras que se ven objetivadas en 

revistas de circulación regional. 

 

 Sin duda alguna, la apertura de la entonces Escuela Regional de Bellas Artes 

“Felipe Guamán Poma de Ayala” de Ayacucho, la práctica de la xilografía se fortalece, 

con la implementación de un pequeño taller de grabado a cargo del Artista plástico Mario 

Jáuregui Palomino, quien establece una escuela de grabado, enseñando a sus pupilos los 

secretos del grabado, especialmente de la xilografía. En la actualidad, la referida 

Institución educativa artística, brinda la mención de Grabado y diseño Gráfico, para los 

estudiantes de la Carrera Profesional de Artista profesional. En la carrera profesional de 

Educación Artística, se imparte el grabado como una asignatura de apoyo para ser 

enseñado en el nivel básico. La xilografía artística se muestra en exposiciones y en 

publicaciones, de manera esporádica. (Alvarez et al; 2008). 
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2.1.2.3.  La serigrafía artística 

 

 La serigrafía o silk screen, se define como el procedimiento para imprimir 

utilizando un tamiz de seda, sujeta a un bastidor de madera y esta a su vez sujetada a una 

mesa de impresiones. En este equipo, se pueden imprimir dibujos o letras, previamente 

dibujadas y caladas, ejerciendo presión con el alisador, arrastrando tinta uniformemente 

sobre la malla. Con este procedimiento se pueden elaborar tarjetas, afiches, banderines, 

banderolas o pasacalles, calcomanías, llaveros y fotograbados que se desea, sobre un 

material adecuado; con la cantidad de colores requeridas y en tirajes considerables. 

(Palomino, s.f.). 

 

 Palomino (s.f.), manifiesta que, este sistema se viene utilizando desde tiempos 

antes del nacimiento de Jesús Cristo; de igual modo, no se conoce a su inventor y el lugar 

exacto donde se inicia este procedimiento. Los estudios sobre el tema, señalan que la 

serigrafía es producto de la evolución del estarcido, que tiene similitud en su impresión. 

Al parecer, fue en Japón donde se originó la impresión por pantalla, pues, los japoneses 

son considerados como los serígrafos más expertos del mundo. Después de la utilización 

por egipcios y japoneses, de este procedimiento, es en Inglaterra, en el año de 1907, se 

usa el tejido de seda como base para transmitir la imagen; por lo cual, este es el momento 

que se considera como fecha de la serigrafía (del latín Sericum, seda y del griego Grapha, 

acción de escribir, dibujar). 

 

 Durante la segunda Guerra Mundial, se descubre lo práctico de la serigrafía, al 

imprimir volantes en pequeños formatos para ser distribuidos en muchos países; además 

se comprobó que con este sistema se podía imprimir sobre todo tipo de superficie, como 

cartones, maderas, metales, plásticos, cristales o textiles de formas o dimensiones 

ilimitadas. Una vez concluida la guerra, los expertos en esos trabajos, volcaron sus 

conocimientos en el campo de la publicidad y a la industria en general. A partir de este 

momento, este proceso se amplió a todo el mundo, desarrollándose en el campo industrial, 

y tipificándose en impresión textil, plásticos, cristales y la fabricación de circuitos 

impresos para la electrónica. (Palomino, s.f.). 

 

 En la fecha, este subjetivo sistema se desarrolló grandemente, que se ha hecho 

popular en todo el ámbito mundial, a tal punto que, en casi todas las ciudades se 



 
 

35 

 

implementaron pequeños talleres de serigrafía para la atención al público necesitado de 

este servicio; más aún, también se encuentran grandes y modernas instalaciones 

industriales, donde se hace la impresión automática con maquinarias modernas, haciendo 

impresión en todo tipo de material, como botellas latas, envases, plásticos, tejidos, 

textiles, etc.  

 

 Igualmente, las Escuelas de Arte a nivel mundial y nacional han acogido este 

sistema como medio de profesionalización, constituyéndose en toda una carrera 

profesional en muchas de dichas instituciones educativas; cuyos egresados se dedican a 

la producción artística e industrial, haciendo que este tipo de arte se desarrolle aún más. 

 

 Al respecto, Jodra y Fullaondo (2012), al referirse de la serigrafía señala que es 

una técnica sencilla de aprender y de practicar, con un mínimo de infraestructura, 

herramientas y materiales; con una pantalla, una regleta, tinta y cartulinas se pueden 

realizar imágenes creativas en uno, dos o más colores necesarios. Resultando una técnica 

interesante, que se caracteriza por su versatilidad plástica en cuanto a materiales y 

soportes imprimibles; y como tal, su aplicabilidad se realiza en diferentes campos, como 

en la ilustración, así como en el proceso educativo, que será una técnica ideal para lograr 

los objetivos educativos.  

 

2.1.3.  LA LECTURA DEL GRABADO ARTÍSTICO 

 

 Desde tiempos pretéritos, el hombre ha buscado comunicarse con sus semejantes, 

por ello ha creado diferentes tipos de lenguajes; conociéndose más el lenguaje oral; por 

su práctica constante e inmediata para referir lo que se piensa; sin embargo, las imágenes 

son un medio comunicativo practicado desde la prehistoria, incluso se le ha utilizado 

cundo todavía no existía la escritura. Las imágenes están presentes en casi todos los 

procesos comunicativos. El problema radica, en la forma de interpretar las imágenes, en 

la medida que, su lectura será diferente de un observador a otro. 

 

 Así, como lo señalan los estudiosos, todas las imágenes tienen insertas un valor 

expresivo que le imprimió intencionalmente el autor; por lo que, dependerá de los 

conocimientos que tiene de la imagen el receptor para comprenderlo e interpretarlo. De 

tal manera, la interpretación que se realiza de las imágenes pueden ser objetivas o 
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subjetivas. Es objetiva, cuando la imagen entrega un solo significado y no permite 

segundas interpretaciones, ejemplo de este caso hay muchos, como las señales de tránsito 

que determinan una única significación; mientras, la subjetiva es cuando una imagen 

ofrece varios significados, además de otorgar más información que la misma imagen 

representada. (Acaso, 2011). 

   

2.1.3.1. Lectura objetiva de la obra artística 

 

 También se le conoce como lectura descriptiva, que analiza a los elementos 

compositivos y su distribución dentro del formato o campo visual artístico; centro óptico 

y centro geométrico de la imagen; las líneas de fuerza y de interés; tratamiento de la luz; 

y análisis del color. (Acaso, 2011). 

 

2.1.3.1.1. Estructura compositiva general 

 

Se tiene conocimiento que la composición es la ordenación sistémica, estructurada 

de los elementos que se ubican dentro de un campo visual. Esta organización tiene asiento 

sobre ejes o líneas de apoyo esenciales de la composición; además de integrarse por 

fuerzas formales y perceptuales en interacción firme (agrupamiento, peso y distancia). 

Por lo cual, la estructura compositiva, como se dice líneas arriba, involucra distribución, 

organización y ordenamiento en la que está inmersa la obra. 

 

Según Rudolf Arheim (citado por Crespi y Ferrario, 1989), en el campo visual se 

desarrollan todas las fuerzas del cuadro o marco de encierro. De esta forma, 

inductivamente, se perciben los ejes horizontales y verticales de la obra, las diagonales 

ascendentes y descendentes, los cuadrantes superiores e inferiores, el centro de interés 

que resulta ser el punto de mayor interés o fuerza. Igualmente, advierte que la distribución 

de las formas, en concordancia con la dinámica del campo visual artístico, es la que 

fundamenta al equilibrio armónico compositivo. 

 

Los cuadrantes superiores e inferiores (derecho e izquierdo), que se delimitan por 

los ejes mediatrices y el marco que encierra la obra; hacen que los pesos compositivos 

ejercidos por las formas dentro de los diversos cuadrantes varíen. Así, los objetos que se 

hallan en la mitad inferior tienen menos peso visual respecto a los que se hallan sobre la 
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mitad superior; de igual forma los del lado izquierdo poseen menos peso visual del 

derecho. Los cuadrantes inferiores tienen la capacidad de resistir el mayor peso 

compositivo, mientras que el equilibrio y la estabilidad se hacen confusas en los 

cuadrantes superiores. Comparativamente, los cuadrantes izquierdos toleran mayor peso 

compositivo que los derechos; por lo que, toda forma compositiva parece de mayor peso 

a la derecha de la obra. (Crespi y Ferrario, 1989). 

 

El equilibrio se entiende a las condiciones en la cual las fuerzas y direcciones 

tienen compensación mutua y adquieren reposo y estabilidad (no obstante, la idea de 

equilibrio involucra también al movimiento). En una obra plástica el equilibrio se percibe 

subjetivamente y tiene relación con la dirección, el peso compositivo y la tensión; que se 

prepara desde la planificación de la obra. 

 

La dirección, es el factor que determina el equilibrio visual, que tiene un vínculo 

intrínseco con el movimiento y tiene relación con la ubicación de la forma en el espacio 

y su peso compositivo. Las formas y figuras insertas tienen una dinámica de movimiento 

de acuerdo a la dirección de sus ejes, vértices o contornos. Por ejemplo, una forma de 

orientación oblicua consiente conseguir un cierto dinamismo. Sí existieran formas o 

figuras sin movimiento direccional, estas son provocadas por las tensiones o líneas de 

fuerza del espacio visual; un ejemplo de forma sin movimiento es el círculo. (Crespi y 

Ferrario, 1989). 

 

 Dentro de los elementos plásticos de la composición artística, se encuentran la 

línea, forma, color, valor y la textura. Para su explicación se acudió a Crespi y Ferrario 

(1989); quien señala que la línea es un elemento bidimensional, que tiene la propiedad 

de presentarse como un elemento estructural del espacio, como elemento expresivo 

(grafismo, trazo) y/o como un elemento descriptivo o contorno (de superficies, formas, 

volúmenes, masas). Es posible clasificarlo por su trayectoria (rectas, curvas, cerradas, 

abiertas, mixtas, quebradas, onduladas); por su posición (divergentes, paralelas, 

convergentes, verticales, perpendiculares, oblicuas, horizontales); y por su trazo 

(discontinua, continua, gruesa, grosor uniforme, fina, grosor uniforme, texturada, 

variable). Su rol es variado en la imagen, ejerciendo subordinación respecto al color o 

forma; o interviniendo independientemente. La organización lineal estimula relaciones 

rítmicas, equilibrio, resonancias, estática, dinámica, etc. 
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 La forma, es determinada de acuerdo a sus límites externos; por lo que se puede 

decir que es la apariencia, configuración, estructura de una figura. De la misma manera, 

se puede representar una figura en base a figuras geométricas elementales. La forma tiene 

dos propiedades diferentes a los objetos visuales. Primero, la forma material, visible o 

palpable, en base a límites reales que realiza el artista, como, líneas, masas, contornos, 

volúmenes. Y segundo, configuración o esqueleto estructural creado perceptualmente por 

las formas materiales. Sin embargo, la identidad de una figura tiene dependencia de su 

forma y del esqueleto estructural creado por la figura. De igual modo, la forma o 

configuración de un elemento tiene influencia sustancial en su peso. 

 

 El color, es la cualidad de objetos que pende de las radiaciones absorbidas o 

reflejadas, en cuanto, la luz blanca es la composición de todas las radiaciones del espectro 

visible, al contrario, la negra es la ausencia de dicha radiación espectral. Dentro del color, 

se puede hablar de variables, como temperatura (fríos y cálidos), saturación o 

desaturación, valor (claros y oscuros), relación con objetos reales (color local, reflejado, 

arbitrario), el simbolismo, armonías (primarios, secundarios, alternos, complementarios, 

etc.). Para representar el volumen de los objetos se pueden trabajar con color modulado 

(variaciones tonales), o color modelado (valores); pero, el binomio color – luz es 

indispensable para la valoración de cualquier composición. En una imagen visual existen 

relaciones cromáticas de dominante, subordinado y acento. 

 

 El valor, que es el grado de claridad u oscuridad que tiene las figuras. Cuando un 

color se acerca en luminosidad al blanco o color claro, tiene un valor alto; mientras que, 

cuando se aproxima a un tono oscuro o negro, tiene valor bajo. Por tanto, el valor en el 

objeto representado está relacionado con el color y el grado de intensidad de luz reflejada. 

Por su distribución, la luz puede ser homogénea o diáfana para toda la composición o luz 

focalizada, donde, el fondo oscuro potencia a las formas iluminadas del primer plano. 

Mediante la luz focalizada o dirigida, se plasman recorridos lumínicos con el propósito 

de esclarecer el mensaje; por ello, el artista ilumina la parte que le interesa destacar. La 

textura, es la cualidad superficial de un objeto, que se da por su apariencia externa o 

lograda por el tratamiento usado por el artista. Se conocen diversos tipos de texturas 

(homogéneas, irregular, orgánica, tamaño, de grano). Se clasifican en visuales y táctiles; 

en el primero la percepción es solamente visual; mientras que en la segunda se percibe 

por el tacto, contacto manual y por la vista. (Crespi y Ferrario, 1989).         
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2.1.3.2. Lectura subjetiva o interpretativa de la obra artística 

 

 Umberto Eco (citado por Freire, H. J.; s.f.), al referirse sobre la interpretación de 

obras, indicaba que una obra plástica es una especie de máquina que está concebida para 

producir diversas interpretaciones. Pues, una obra artística es una realidad compleja, 

mayormente contradictorio, singular e inefable, en cuanto está repleto de elementos que 

no se encuentran presentes en la lectura visual actual. Formas de expresión que ha previsto 

o requiere de la preparación cognitiva para la lectura por el observador; y que pese a ello 

su interpretación será diferente para cada observador.  

 

 Según Eco, para la lectura de una obra artística, necesita de lo que él llama “Lector 

modelo”, que tenga la capacidad de cooperar en la actualización textual que permita la 

interpretación cabal, presentada por el autor de la obra. Refiere, que el lector modelo, 

debe saber elegir una “lengua determinada y de un tipo de enciclopedia, un léxico y 

género, hasta el dominio de una competencia” que acceda no solamente leerlo sino 

interpretarlo adecuadamente. Una teoría de interpretación de la obra artística que se 

convierte en un modelo interpretativo, basado en el artificio sintáctico – semántico – 

pragmático, prevista en la misma obra. (Freire, s.f.). 

 

 Vale decir, para dar lectura a una obra artística, el observador o lector modelo, 

tiene que tener conocimientos sobre la iconografía empleada por el artista, conocer los 

signos y símbolos inmersos en la obra; saber interpretar los sentimientos del artista, 

dejando de lado lo suyo. El artista, al crear su obra dispone de señales, indicios o 

sospechas que el observador debe saber leer, por más ambigua sean estas señales. H. Eco, 

concluye indicando que, la obra artística produce un efecto en el observador y que éste 

acepte tácitamente “un pacto ficticio con el autor”. (Freire, s.f.). 

 

 Cómo es observable, una obra artística no tiene un solo significado y verdadero; 

esta tiene una complejidad de significados, incluso, un solo observador puede hallar 

pluralidad de significados en un solo cuadro; por lo tanto, la interpretación está abierta a 

los observadores y que necesita de su colaboración, vale decir, conocer ampliamente el 

lenguaje visual. Sin embargo, a pesar de hacer un estudio concienzudo de la obra y llegar 

a una conclusión, a una interpretación “valedera”, siempre queda la interrogante ¿Son 

válidas la interpretación asumida? 
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 Desde siempre se ha analizado las obras artísticas, así, se puede encontrar en 

medios virtuales y libros, interpretaciones de obras famosas y no tan trascendentes; donde 

se definen límites y criterios interpretativos, con el propósito de darle mayor legitimidad. 

Interpretaciones que tienen diferencias sustanciales de una a otra, a pesar de tratarse de 

una sola obra. Por lo que, se puede afirmar que la obra de arte, por más insignificante sea, 

es muy compleja, por cuanto encierra el mundo subjetivo del artista y su filosofía de la 

vida, que son muy diferentes de persona a persona.  

 

 Humberto Eco afirma que, las obras no pueden significar cualquier cosa, tiene 

muchas significaciones; por lo que, la interpretación de una obra necesita del respeto del 

trasfondo cultural y lingüístico de la obra. Dicho de otro modo, en el proceso de la lectura 

de una obra artística hay que respetar la “intención del artista”. (Arriaga, 2010) 

 

2.1.3.3. Cómo se lee una obra de arte 

 

 Hay muchos lineamientos y criterios interpretativos, que en alguna manera guían 

la comprensión de una obra artística, que, en realidad, no llegan a satisfacer o comprender 

a ciencia cierta lo que el artista quiso decir. Empero, se hace necesario dar lectura a las 

obras artísticas, por ello, se utilizará el instrumento de interpretación de obras artísticas, 

planteada por el Ministerio de Educación de España. 

 

A. Ficha técnica: 

• Autor. 

• Título. 

• Fecha de realización. 

• Ubicación actual. 

• Género. 

• Clasificación de la imagen. 

• Técnica empleada. 

• Dimensiones. 

 

B. Lectura descriptiva (objetiva): 

• Elementos compositivos y distribución de formato. 
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• Centro óptico y centro geométrico de la imagen 

• Líneas de fuerza y de interés. 

• Tratamiento de la luz. 

• El color: análisis y combinaciones. 

• Tipo de plano. 

• Características principales 

• Relación de texto/imagen 

 

C. Lectura interpretativa (subjetiva): 

• Grado de significación 

• Connotaciones emocionales y valoración de la imagen. 

 

2.2.  DEFINICIÓN DE TÉRMINOS BÁSICOS 

 

2.2.1.  Grabado Artístico: Es una obra artística, por el cual se obtiene múltiples 

ejemplares originales a partir de una matriz; valiéndose de instrumento y equipos 

adecuados. 

 

2.2.2.  Técnica Mixta: Es la combinación de distintas técnicas o materiales artísticos, 

para utilizarlo en los distintos pasos de su elaboración, con el propósito de 

conseguir acabados finales más variados y concretos.  

 

2.2.3. Xilografía Artística: es un procedimiento técnico de impresión en relieve que 

se prepara en una matriz de madera. Para lograr la matriz, se utiliza herramientas 

como las gubias y formones, con los cuales se quitan pedazos de madera, 

dibujando una imagen; al final en la madera quedan relieves que entintándola e 

imprimiendo por medio manual o mecánico se logran imágenes originales 

múltiples. 

  

 2.2.4.  Serigrafía Artística: La serigrafía o silk screen, es un procedimiento para 

imprimir utilizando un tamiz de seda, sujeta a un bastidor de madera y esta a su 

vez sujetada a una mesa de impresiones. En este equipo, se pueden imprimir 
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dibujos o letras, previamente dibujadas y caladas, ejerciendo presión con el 

alisador, arrastrando tinta uniformemente sobre la malla.  

 

2.2.5.  Juicio de valor: Es un sistema de valores específicos que son dados por una 

persona, luego de observar una obra visual o verbal. Es una opinión propia 

respecto a los valores que presentan una obra, valores que se constituyen en 

parámetros de calificación. 

 

2.2.6. Costumbres: Es una manera o forma habitual de actuación de una persona o 

personas integrantes de una comunidad, lograda por un largo uso o adquirido por 

repetición de actos.  

 

2.2.7.  Costumbrismo Artístico: Es una corriente artística que se interesa por 

representar costumbres tradicionales, populares o típicas, que muestran formas 

de vida los pobladores de un determinado pueblo.  

 

2.2.8.  Oralitura: U oraliteratura, son formas de expresión que está constituida por 

romances, tradiciones, leyendas, mitos, canciones, etc. Que se practican en una 

comunidad. Es una literatura popular anónima y tradicional que se transmite de 

generación en generación.  

 

2.2.9.  Identidad Cultural: Es algo así como un sello personal de un individuo o una 

cultura, que lo identifica y diferencia de otros individuos y culturas. Es la 

conjunción de referencias culturales por el cual una persona, de manera individual 

o colectiva, se define, se identifique con intereses en común de una cultura. 

 

2.2.10.  Cultura: Es el conjunto de rasgos distintivos, espirituales y materiales, 

intelectuales y afectivos característicos de una sociedad o grupo social. La 

cultura encierra no solamente a las artes y las letras, engloba también a los modos 

de vida, los sistemas de valores, los derechos fundamentales del hombre, etc. 

  

2.2.11.  Lectura visual: Es un procedimiento de identificación e interpretación de las 

imágenes, con el propósito de encontrar el contenido de un mensaje visual. Es la 

percepción de figuras en el espacio.  
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2.2.12. Lenguaje visual: Es algo así como un idioma que se utiliza para interpretar y 

conocer una imagen. Es un sistema comunicativo que se basa en imágenes y está 

constituido por signos visuales. 

 

2.2.13. Composición artística: Es la estructuración sistematizada de elementos 

plásticos y subjetivos dentro de un espacio visual artístico.  

 

2.2.14. Arte y Sociedad: El arte es un proceso de interpretación de la realidad social, 

que pasa por el tamiz del artista, por tanto, el arte no es la misma realidad, es una 

figuración altamente preparada desde la comprensión de la realidad social, en 

sus dos contextos naturaleza y relaciones inter humanas. 

 

2.2.15.  Arte y Cultura: La obra artística refleja las relaciones económicas, culturales y 

políticas de una sociedad, y del mismo modo, la obra se somete al tiempo y al 

espacio donde se ubica; por lo que, es parte fundamental de la cultura. 

 

2.2.16.  Arte y Comunicación: La comunicación como hecho artístico es la integración 

de sistemas semióticos (señales, símbolos, códigos, emblemas y distintas formas 

de comportamiento), por sistemas de valores, ideologías y reflexiones que 

otorgan sentido al actuar individual y a su interpretación del mundo. 
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CAPÍTULO III 

ASPECTOS PEDAGÓGICOS DEL TRABAJO DE 

INVESTIGACIÓN 
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3.1.  PLANIFICACIÓN Y EJECUCIÓN DE LAS ACTIVIDADES 

 

3.1.1.  Planificación de actividades 

 

 Si tratáramos de fundamentar el arte, que por cierto es muy difícil, se podría 

asegurar que todavía no todo está dicho o plasmado. El hacedor de arte o artista está 

constantemente buscando sobre la creación, escudriñando formas o modos de trabajar 

para lograr una identidad personal. Siempre se ha escuchado que, el artista no está 

conforme con su producción y aún más, sí este fuera de su propio pensamiento; está con 

la idea de plasmar una obra artística que “llene” sus expectativas, desde el campo formal, 

creativo y filosófico. 

  

 Como es de conocimiento de los artistas plásticos, para la realización de trabajos 

plásticos, es necesario planificarlo, desarrollarlo y evaluarlo; es decir, al igual que otras 

actividades humanas, la plasmación de obras artísticas requiere de un proceso sistemático. 

Se procederá a explicar el proceso de planificación de la obra en técnica mixta: Xilografía 

y serigrafía: “Bajo la sombra del otoñal árbol”, que refiere sobre parte de la identidad 

regional. 

 

3.1.1.1. Estudios preliminares 

 

 La idea de este proyecto artístico se inició a edificar cuando se estudiaba en el 

Programa de Complementación Académica que brinda la Institución Educativa 

formadora de artistas plásticos y profesores de educación artística, artes plásticas; por 

ello, el objeto del trabajo que se presenta se refiere a la identidad cultural de los pueblos 

andinos, que recrea imágenes sobre las actividades costumbristas de los hombres del 

campo, cuando van a pastar a sus animales, expresada en el grabado artístico. 

 

 Al reflexionar sobre el tema tratado artísticamente, se puede afirmar que existen 

bastos temas que son parte de las costumbres de los hombres que radican en zonas alto 

andinas, donde el pastoreo, al igual que la agricultura, son actividades cotidianas, que se 

realizan de manera muy particular, diferenciándose de un pueblo a otro. Plasmarlos, desde 

una perspectiva de la idiosincrasia cultural de las comunidades andinas, es bastante 

complicada, en la medida que, hay la necesidad de estudiar teóricamente y luego llevarlo 
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al campo práctico. Así como decían, los maestros de la Institución, para la realización de 

xilografías artísticas, es muy necesario efectuar pequeños bocetos de tinta sobre cartulina, 

que contengan la idea del artista.  

 

El proceso de trabajo se inició en la asignatura de Taller Experimental, tanto en 

horario de clases, como fuera de ella, también se tenía claro el lenguaje artístico a utilizar 

por ser la profesión que nos acompaña. Paralelamente, al trabajo artístico, se hacía las 

revisiones bibliográficas sobre el tema y la técnica del camafeo de la xilografía artística; 

sustentos teóricos que permitieron enfocar la propuesta personal en reciprocidad a los 

objetivos de la obtención del grado de bachiller y los conceptos y criterios artísticos.  

 

3.1.1.2. Planteamientos de los bocetos artísticos 

 

Para realizar los bocetos, se ha tenido que visitar bibliotecas virtuales, para 

conocer a profundidad lo que es la identidad cultural de pueblos andinos. No solamente 

se indagó de aspectos teóricos, también se investigaron sobre obras artísticas; para que, a 

partir de ellas se hagan pequeños bocetos, con la técnica de la tinta sobre cartulina. De 

igual forma, se tuvo que acudir a algunos lugares, donde exista temas de costumbres 

andinas, sobre todo de actividades campestres. Por ello, se reunió gran cantidad de 

elementos gráficos; imágenes que sirvieron para establecer las figuras finales de la 

composición.  

 

 La metodología, en la realización de los bocetos, fue el inductivo, que establece 

la realización de los trabajos de manera sistematizada, de a poco, de menos más. Después 

de haber determinado las figuras a emplear, se estudió su ubicación dentro del espacio 

visual; considerando los elementos plásticos y subjetivos de la composición artística. 

  

 De igual modo, se seleccionaron los tonos de colores que servirán de base al 

trabajo final. En cada uno de los bocetos, se emplearon más de dos tonos. En ese sentido 

se realizaron alrededor de diez bocetos, de los cuales se seleccionaron tres. Los trabajos 

escogidos, se trabajaron en formatos A3, exigidos por la Escuela Superior de Formación 

Artística Pública “Felipe Guamán Poma de Ayala” de Ayacucho, para presentar por Mesa 

de partes y su selección por informantes. Además de los dibujos a tinta china se tuvo que 

hacer en las técnicas ya seleccionadas; para la impresión xilográfica se hicieron la matriz 
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respectiva e impresas en prensa de impresión, la parte de la serigrafía se hizo en el taller 

personal; en realidad primero se imprimieron con la serigrafía artística, ya que los colores 

que se necesitaban, sólo servían de fondo de la figura. 

 

 En las zonas andinas, el 

lavado de ropas lo realiza la 

mujer, es muy difícil encontrar a 

un varón lavando ropas; salvo que 

sea parte de la actividad del 

“Pacha Taqsay”, que es el lavado 

de ropas de los difuntos en el 

quinto día. Y esta costumbre, 

lavado de ropas familiares, se 

realiza a las orillas de un río, donde la madre de familia hace el lavado de las ropas en 

forma semanal, generalmente los sábados en las mañanas. Muchas veces, esta costumbre, 

se hace en compañía de la familia, principalmente la hija mayor. 

 

   Otro trabajo que se 

dibujó, fue la costumbre de los 

pueblos andinos, cuando 

realizan el pastoreo, es decir, 

cuando los hombres, 

generalmente el hijo mayor de la 

familia, realiza el pastoreo en 

zonas donde se encuentra los 

pastos adecuados para la 

alimentación de los animales pertenecientes a la familia. El joven pastor, para cuidar a 

los animales, sube a la parte alta de la zona, para desde allí observar a los animales y 

evitar su desaparición.  

 

 También, se dibujó con tinta líquida un paisaje nocturno, de zonas alto andinas, 

donde no hay presencia de luz artificial, solamente se visibiliza las cosas gracias a la luz 

de la luna, que se ve reflejada en el río. Son paisajes bastante sosegados, donde pareciera 

que todos duermen y hay bastante paz, solamente se escuchan de rato en rato algunos 
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susurros de algunos animales que habitan la zona. Todos los dibujos, se realizaron en 

formatos pequeños, debido a que solamente fueron algunos motivos para ser 

seleccionados.  

  

 

  

 

 

 

 

 

 

 

 

 

Otro dibujo que se realizó, fue también 

un paisaje nocturno, pero esta vez, un sendero 

que lleva hacia la pequeña comunidad, donde 

se pernoctó. Se veía bastante tranquilo, lleno de 

paz, muy diferente a las noches que hay en las 

ciudades. Al fondo del paisaje se visibilizaba 

una luna llena que llenaba de luz todo el campo,  

 

Visto los bocetos realizados, se decidió 

realizar los tres primeros bocetos mostrados, 

porque se podían realizar, aparentemente, en 

xilografía o técnicas mixtas del grabado 

artístico.     

 

3.1.1.3. Aprobación de bocetos 

 

 Para la realización del trabajo de investigación, para optar el grado de Bachiller 

en Educación Artística, es requisito presentar a la Dirección, tres trabajos artísticos en 

formato A3, en la técnica artística de especialidad del egresado. Por esta razón, se 



 
 

49 

 

presentaron tres trabajos artísticos, para la selección de un trabajo artístico por los 

informantes. A partir del trabajo seleccionado se hace el informe final de la investigación 

artística.   

 

  

 

 

 

 

 

 

 

 

 

 

 

 

 

 

 

 

 

 

 

 

 

 

 

 

 

Los Profesores informantes 

seleccionaron, el segundo trabajo “Bajo la sombra del otoñal árbol”, sugiriendo que se 

realice en técnica mixta. Igualmente, de forma paralela se planificó la actividad de 

realización del informe final de la investigación artística; para ello también, se tuvo que 

Obra: 

Espacio Nocturno. 

Técnica Mixta: Xilografía - 

Serigrafía 

Obra: 

Bajo la sombra del otoñal 

árbol. 

Técnica: Xilografía. 

Obra: 

Lavandera. 

Técnica: Xilografía. 
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acudir a la biblioteca de la Institución y búsqueda del aspecto teórico en los medios 

virtuales.  

 

3.1.1.4. Preparación de los materiales artísticos 

 

 Los materiales artísticos que se usan en la técnica mixta: Xilografía - serigrafía, 

desde los bocetos aprobados, se requieren los siguientes materiales artísticos: 

 

N° MATERIALES Y EQUIPOS CANTIDAD 

01 Trupán, 50 x 70 cms. 2 planchas 

02 Tinta de imprenta: Negro. 01 potecito 

03 Prensa de imprenta  01 (Institucional) 

04 Rodillo para entintar (Mediano y pequeño) 02 rodillos 

05 Aceite de linaza cocido 01 frasco pequeño 

06 Estirador de tinta (50 x 40 cms.) 01 estirador 

07 Cartulinas para impresión 5 unidades 

08 Gubias (pata de cabra, media luna, recta, etc.) 05 gubias 

09 Wipe 02 kg. 

10 Aguarrás mineral  02 litros 

11 Telas en desuso para limpieza de materiales 02 kg. 

12 Mesa de trabajo (1.50 x 2.00 m.) 01 mesa 

13 Mesa de serigrafía 01 mesa. 

14 Malla de serigrafía 01 malla 

15 Tinta para serigrafía: Azul, rojo, amarillo y blanco 04 potes pequeños 

16 Rasqueta  01 unidad 

 

3.1.1.5. Cronograma de actividades 

 

N° ACTIVIDADES 
2020 2021 

O N D A M J J A S O 

01 Estudios preliminares X          

02 Realización de bocetos X          

04 Dibujo en el trupán  X X        
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05 Desbastado y calado   X X       

06 Impresión (Xilografía y 

serigrafía) 

   X       

07 Redacción del informe final     X X X X   

08 Enmarcado         X  

09 Aprobación del informe final         X X 

FUENTE: Elaboración propia. 

 

3.1.2.  Ejecución de la obra  

 

 La ejecución de la obra final, se inició una vez que los docentes informantes 

aprobaron uno de los bocetos artísticos, que fueron presentados con anterioridad a la 

Dirección General de la Institución. Por lo cual, el trabajo final se inició en el mes de 

noviembre del año 2020. Desde los bocetos se copiaron en el soporte del trupan, 

utilizando la técnica de la cuadrícula; que apoya en el copiado lineal (dibujo) casi ideal 

de la obra. Con ella se evita las desproporciones y la ubicación de los elementos de la 

composición artística. En la siguiente sesión de trabajo el dibujo lineal con lápiz, se 

reforzó con tinta china; de tal forma que las zonas negras quedaron en esa tonalidad. 

 

 Una vez concluida con el dibujo para hacer la xilografía artística, procedió a 

preparar la matriz de la serigrafía; para este proceso se copiaron los dibujos en papeles 

con mayores dimensiones de la matriz lograda para la xilografía; luego se calaron, color 

por color. En el mes de abril se procedió con la impresión de los tres tonos de colores 

necesarios en el trabajo artístico, sobre cartulina, dejando que sequen cada uno de los 

tonos de colores impresos, para imprimir el siguiente tono. Una vez concluida con el 

proceso de estampación de los tres tonos de colores se esperó a que se secaran, para poder 

imprimir el último tono de color, preparado en la xilografía; pues, la técnica mixta 

utilizada fue la xilografía – serigrafía. 

 

 En las siguientes sesiones de trabajo, se trabajó la xilografía artística, se procedió 

a desbastar los tonos blancos; es decir, el tono a imprimir quedaba en alto relieve y los 

tonos que quedarían en blanco se desbastaba. Todos estos procedimientos se hacían con 

mucho cuidado, porque, la calidad del trabajo tiene mucha dependencia de este primer 

proceso. Para ello, se emplea las gubias necesarias, así, para lograr líneas delgadas se 
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utiliza las gubias cuya denominación es “pata de cabra” y para desbastar zonas amplias 

la “media luna”. 

 

 Una vez preparado la plancha o matriz de la xilografía, se procedió con la 

impresión de prueba y final. Las impresiones de prueba se hicieron en papeles y las 

impresiones finales en cartulina. Las pruebas se realizan para hacer las correcciones 

necesarias, de tal forma que, la impresión final es de mejor calidad estética. Como la 

impresión fue de un solo tono, se prepara y estira la tinta con un rodillo mediano (a la 

tinta se le agrega unas gotas de aceite de linaza cocida) y luego se entinta la matriz, para 

enseguida imprimirlo con la ayuda de la prensa de imprenta, cuidando de “calzar” los 

colores utilizados (en ambos procedimientos: serigrafía y xilografía). Hay que recordar, 

los trabajos finales siempre tienen algunas diferencias con el boceto, debido a que en el 

transcurrir del trabajo se hacen necesarias modificaciones. 

 

    

 

Xilografía – serigrafía: “Bajo la sombra del otoñal árbol” 

 

3.2.  RESULTADOS DE ACTIVIDADES EJECUTADAS 

 

3.2.1. Ficha técnica 

 

AUTOR LOAYZA LUDEÑA, Richard. 

TÍTULO Bajo la sombra del otoñal árbol. 
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FECHA DE REALIZACIÓN Noviembre - 2020 a abril – 2021. 

GÉNERO Grabado 

CLASIFICACIÓN DE LA IMAGEN Figurativo 

TÉCNICA EMPLEADA Mixta: Xilografía – Serigrafía. 

DIMENSIONES  50 x 70 cms. 

 

3.2.2. Lectura descriptiva de la obra (objetiva) 

 

 “Bajo la sombra del otoñal árbol”, es un grabado artístico, donde se emplea la 

técnica mixta de la xilografía – serigrafía. Dos procedimientos del grabado: De relieve 

(Xilografía) y de Recorte (Serigrafía). Como se manifiesta en el marco teórico, la 

xilografía está dentro de la técnica del relieve, debido a que se utiliza dos tipos de relieves, 

alto y bajo relieve; en el alto relieve son las partes que no se desbastan; mientras que el 

bajo relieve son las zonas donde el grabado desbastó; de tal forma, al momento de 

imprimir, se imprimirán las que están con tinta (alto relieve), mientras que las zonas 

desbastadas quedarán en blanco, resultando la figura dibujada.  

 

Es de lenguaje visual 

de funciones informativa, 

expresiva y estética, en la 

medida que informa una 

costumbre alto andina, que es 

parte de la idiosincrasia de 

dichos pueblos; es expresiva 

porque pretende crear 

emociones y al mismo tiempo 

muestra sentimientos de su 

hacedor; y es estética porque 

en el grabado artístico hay mayor predominancia del concepto de la belleza. La 

composición artística es de modo o estilo figurativo, porque, a pesar de utilizar una forma 

de representación cuasi plana, se visibiliza la realidad con un dibujo libre, donde se 

estiliza levemente las formas de las figuras representadas para hacer notar la expresividad 

artística. Por estas explicaciones dadas, la composición artística es de la corriente 

costumbrista.  
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3.2.2.1.  Elementos compositivos y distribución de formato 

 

 Se entiende por elementos compositivos como los componentes simples de un 

todo complejo. En el campo de las artes plásticas se dividen en subjetivos y plásticos. Los 

subjetivos son los que están presentes en una obra, pero no se visibilizan, entre ellos se 

encuentran la unidad, variedad, movimiento, equilibrio, proporción, ritmo, punto focal , 

expresividad, entre otros. Mientras que los elementos plásticos, son los que se encuentran 

visibles, como la línea, figura, valor y tono, que responden a lo establecido por los 

elementos subjetivos. 

 

 Para determinar, la composición de una obra artística, primero hay que estudiar el 

tipo de composición, que se emplea en la plasmación de un trabajo artístico, cualquiera 

sea el lenguaje que utilice.     

 En la obra “Bajo la sombra 

del otoñal árbol”, hay una 

composición asimétrica, libre 

e intuitiva de los elementos 

presentes en la obra; donde hay 

un equilibrio armónico entre 

las partes, con el propósito de 

lograr y mantener la unidad de 

conjunto. Sí se observa, en el 

espacio visual no existe 

correspondencia de un lado con otro. Al “cortar” la composición, por el centro vertical, 

se observa a ambos lados elementos diferentes, pero, que se compensan; igual sucede, si 

dividimos mentalmente el cuadro por el centro horizontal, se observa que el rectángulo 

superior tiene elementos diferentes al rectángulo inferior; de igual modo hay 

compensación de elementos entre estos dos espacios; por esta razón es posible afirmar 

que, la obra es de composición asimétrica.  

 

 Una composición asimétrica o informal es de carácter creativo, donde el aspecto 

intuitivo tiene un papel importante, es una composición que tiene basamento en la función 

de la línea de crear un diseño. Por ello, la obra está estructurada en base a la línea que 

produce una composición informal, creativa. Para ello, primero se dividió los rectángulos 
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en tres partes iguales, algo así como la ley de los tercios y a partir de los puntos hallados 

se trazaron líneas oblicuas, cuya base es horizontal, que le otorga estabilidad y 

tranquilidad a la obra. La línea que produce la composición informal, se inicia en el 

vértice superior derecha y concluye en el vértice inferior izquierdo (en relación a la obra), 

cuyas intersecciones limitan los elementos principales de la composición artística 

informal.    

 

 

 

 

 

 

 

 

 

 

 

 

 

 

 Cómo es visible en el análisis compositivo, los elementos principales se 

encuentran distribuidos en la forma central lograda por las intersecciones; inclusive, en 

la forma triangular de la parte superior se encuentra inserta la nube, que sobresale del 

fondo oscuro superior que representa el cielo, que se va degradando de un celeste hasta 

un crema claro, para dar profundidad y volumen al cielo. Estos elementos, ocupan la 

mayor parte del espacio visual artístico, que compensan su peso artístico entre ellos.   

  

3.2.2.2.  Centro óptico y centro geométrico de la imagen 

 

 El centro óptico se refiere al centro de interés o punto focal de la obra artística. En 

el trabajo se logró mediante contrastes y ubicando la figura principal, “el pastor”, entre 

los dos troncos de los árboles que se encuentran en el primer plano. Está plasmado en 

tono neutro negro sobre un plano crema, encerrado en un ovoide irregular, que forman 

los troncos y las ramas de los dos árboles; además, es la única figura vertical dentro de 



 
 

56 

 

líneas curvas.  De igual modo, el centro geométrico de la imagen, también recae en la 

figura del pastor, porque está ubicado en la línea vertical, que corresponde a la ley de los 

tercios. De esta manera, se logra atraer la vista del observador utilizando estos dos 

criterios técnicos.  

 De igual forma, este 

centro óptico logrado, es 

visible gracias a la 

construcción de un 

“camino para el ojo” en 

la composición; esta se 

inicia en la parte inferior 

izquierda, muy cerca del 

vértice, luego se dirige al 

puinto focal, lo encierra y 

sigue el camino hacia el 

caballo que está pastando, para llegar hasta las nubes y de allí dirigirse a la salida, por 

encima de la copa del árbol.  

 

3.2.2.3.  Líneas de fuerza y de interés 

 

La sucesión armónica de elementos lineales que estructuran las figuras en una 

composición artística, se llaman ritmos; que, al disponer acertadamente pausas, cromas e 

intensidades repetidas metódicamente o por sucesión regular permite, no solamente una 

composición adecuada, 

también sugiere el 

mensaje oculta de una 

obra plástica. “Bajo la 

sombra del otoñal árbol”, 

tiene un esquema rítmico 

de prevalencia arabesca, 

que define el 

movimiento interior que 

el artista trató de 

expresar en líneas 
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curvadas cortas y medianas. La línea curva más importante es la que bordea la copa 

superior de los dos árboles del primer plano, que además “corta” la línea vertical del 

pastor y curvas y oblicuas que forman los troncos de los dos árboles.  

 

Hay que observar, las líneas curvadas se repiten regularmente, marcando el 

tiempo y acentuando el movimiento sutil de la figura, que reflejan solemnidad y pasión. 

A pesar de que las líneas más pequeñas, muestran inestabilidad, estas son “cortadas” por 

las líneas curvadas mayores; es decir, inestabilidad y estabilidad que se corresponden; la 

línea curvada de la parte superior y la curva formada en la parte inferior del trabajo 

artístico, le prestan estabilidad al trabajo artístico. Por lo cual, se puede decir, que las 

líneas rítmicas ofrecen a los observadores calma y movimiento relacionados, así como la 

existencia entre la actividad costumbrista y el paisaje imponente y solemne de los andes 

peruanos. 

 

3.2.2.4.  Tratamiento de la luz y el color: análisis y combinaciones 

 

 En una composición artística, es muy importante el tratamiento de la luz, porque 

mediante ella se determinan 

las formas de las figuras. En 

el caso de la obra en estudio, 

se observa claramente, los 

contrastes de tonos claros y 

oscuros, que forman las 

figuras o elementos de la 

composición artística. La luz 

ingresa por la parte superior 

de la obra, determinando las 

zonas claras de las copas de los dos árboles, de igual modo el espacio entre las figuras del 

primer plano y el cielo, donde se muestra a las nubes entre claros y oscuros.  

 

 Respecto a los colores empleados en la obra plástica, son tonos de colores planos 

obtenidos mediante la técnica de la serigrafía; así el fondo de la obra inicia desde un color 

negro, luego un celeste y concluye en un tono crema. En los primeros planos se utilizaron 

el color verde en las copas de los dos árboles y en el piso, donde están asentados el caballo 
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y los árboles; este tono es apaciguado con los tonos negros. El color siena claro, es la que 

sobresale en la composición y que está inserta en los troncos y ramas de los árboles. Estos 

efectos de luz y colores contrastantes y la superposición de las perspectivas lineal y aérea, 

le otorgan a la obra una sensación de una realidad solemne y casi mágica. El color celeste 

que ilumina la parte superior de los árboles, apoyadas con las líneas oblicuas de los dos 

árboles y la línea vertical del pastor, que parecen elevarse, le dan una sensación celestial 

al trabajo artístico.    

  

3.2.2.5.  Tipo de plano 

 

 A pesar de que la obra tiene, solamente, dos planos armónicos, todos los 

elementos que constituyen la obra, presentan un plano de igualdad sin jerarquías. Como 

se decía, la superficie visual rectangular horizontal está estructurado en dos planos 

armónicos. El primer plano, de mayor importancia, está ocupada por las figuras 

principales de la composición, es decir los dos árboles, la figura del pastor, el piso y el 

caballo pastando. Mientras que el segundo plano, está constituido por el fondo de la 

composición, el cielo, donde se agrega las nubes de la parte superior derecha. Este 

tratamiento de color y claroscuros, hace que el primer plano se imponga sobre ella, pero 

a la vez se relacionan por los 

rastros negros que contienen 

cada uno de los planos 

armónicos. Las figuras 

principales del primer plano 

resaltan para establecer el 

diálogo con el observador y 

pueda entenderse el mensaje 

adscrito a la obra. 

 

En el trabajo que se presenta, la forma tiene un rol importante; porque mediante 

ella el artista expresa sus sentimientos más profundos; la forma de manera general ocupa 

casi todo el espacio visual, puesto que, está relacionado con el mensaje del trabajo 

artístico. La forma principal está trabajada con líneas y espacios negros, como es la 

característica de la xilografía, con predominio de líneas y apoyadas con tonos de colores 

fríos y cálidos, trabajadas con serigrafía. Son dos formas sencillas, predominantes, pero 
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significativamente simbólica; ya que las dos figuras principales que manifiestan el 

sentimiento del artista, para hacer ver una realidad solemne y casi mágica. Esto se 

complementa con el fondo de la figura, el segundo plano, los tonos celeste y crema 

ofrecen la existencia de un diálogo armónico entre forma principal y fondo.  

 

3.2.3.  Lectura Interpretativa de la Obra (subjetiva) 

 

 En la obra artística “Bajo la sombra del otoñal árbol” hay dos planos armónicos; 

en el primer plano se grafica las formas artísticas importantes, los árboles, el pastor y su 

caballo alimentándose con hierva fresca. Son figurativas, que reflejan una de las 

costumbres ancestrales de los pueblos del ande. La figura mayor son los dos árboles que 

sirven de elemento de protección del sol candente que hay al medio día. Al lado de los 

árboles, hay un caballo en situación alimentarse, para dar referencia, de la lejanía que se 

encuentra el domicilio del pastor. 

 

 El segundo plano armónico, determinado por el fondo del trabajo artístico, donde 

sobresale una nube, ubicada en la parte superior de la obra, y el resto del espacio está 

cubierto con el cielo azuláceo que caracteriza a los pueblos andinos. Sugiere, del ambiente 

típico de dichas zonas, que en alguna medida menciona la relación existente entre medio 

ambiente y los hombres. Los tonos fríos y cálidos utilizados en la obra artística, son 

amenguados con pequeños espacios de tonos neutro, negro. Igualmente, el punto focal, 

ubicado en un espacio claro, entre los dos árboles, es para hacer ver la relación existente 

entre la naturaleza y el hombre. Punto focal, que se obtuvo, mediante el contraste tonal y 

contraste de líneas, además de contener el mensaje subjetivo de la obra.   

 

3.2.3.1. Grado de significación 

 

 Para entender mejor la obra, hay que hacer un resumen crítico del análisis 

organizacional de la obra. Como se decía líneas arriba, el trabajo artístico es una 

composición asimétrica y está estructurada en función a línea como creación del diseño 

o presentación; donde la forma irregular lograda por la intersección de líneas encierra a 

las figuras principales del primer plano, es decir a los árboles, la figura humana y el 

caballo. Las figuras graficadas están tratadas de manera libre y espontánea, con el 

propósito de otorgarle la frescura al dibujo y en base a la predominancia del tono neutro 
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negro; que al verde y siena claro de las figuras del primer plano y que contrasta con el 

fondo o segundo plano, sobresaliendo los tonos celeste y crema, amenguado con el tono 

negro, que ubica a dichos tonos en zonas alejadas al primer plano. En la obra artística hay 

mayores líneas curvas, es decir el ritmo está estructurado con arabescos reales y ficticios, 

que en este caso son líneas largas y cortas que determina una intensidad suave, que hace 

de la representación una composición más tranquila y sublime; es decir, tiene un mensaje 

de connotación espiritual; sin embargo, las líneas oblicuas de los árboles y la vertical del 

pastor definen la dirección de la forma hacia la parte superior, le otorgan inestabilidad 

que le corresponde a los ritmos arabescos, contrastado con líneas largas semi curvas que 

encierran a las figuras principales. El punto focal de la obra, apoya en este cometido, 

haciendo que el mensaje de la obra se centre en ella, la importancia de los elementos de 

la naturaleza en la convivencia de respeto mutuo, entre hombre y medio geográfico. 

Esquema rítmico y punto focal marca significativamente a la obra, Cuyas formas no 

solamente es objetiva, también lo es sentimental.  

 

 Otro elemento subjetivo que tiene importancia en la obra es la tensión. En 

realidad, existen los dos tipos de tensiones; el contraste de tonos, fondo y figura, es 

impactante que definitivamente prevalece el primer plano, dándole la debida importancia 

a las figuras representadas; la otra tensión de líneas y masas, es muy significativa de 

contraste y correspondencia a la vez; pues, hay líneas curvadas y vertical ascendente que 

dejan ver en la obra un equilibrio pausado, movimiento elegante, delicado e espiritual. 

Por lo que, se puede afirmar que, los componentes o elementos plásticos y subjetivos de 

la obra, direccionan a un solo lugar el mensaje inscrito en la obra, a la relación que existe 

entre naturaleza y el hombre, una relación de respeto mutuo; que también permite un 

diálogo de comprensión entre obra y observador.   

 

3.2.3.2. Connotaciones emocionales y valoración de la imagen 

 

 Respecto a las connotaciones emocionales, en la obra se visibiliza en el trato 

artístico que se otorga a las figuras principales. Es decir, de la expresividad mostrada por 

las figuras representadas, se puede deducir muchas connotaciones sentimentales; 

expresividad que es apoyada por los elementos subjetivos presentes en la obra que se 

describió en el análisis compositivo. La expresividad subjetiva, se encuentra presente en 

las líneas, formas y tonos de colores que se utilizaron.    
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De otro lado, dentro de la valoración de la imagen; las figuras tratadas están 

valoradas convenientemente, los dos árboles que abarca casi la totalidad del espacio 

visual artístico, hace notar, la grandeza, monumentalidad de los elementos naturales, 

frente al humano, que se ve empequeñecido por la naturaleza. El pastor, hombre andino, 

está encerrado en un ovoide irregular, entre los dos árboles, emite una valoración 

subjetiva, pues el hombre, está protegido por la naturaleza; es más, el caballo que se 

encuentra alimentándose con hierba fresca, lanza un mensaje subjetivo de la dependencia 

que tienen los seres vivos de la naturaleza. Por lo que, se puede decir que los elementos 

presentes en la obra, además de recibir valoración artística, también es visto desde la 

valoración subjetiva.  

  

 La obra, “Bajo la sombra del otoñal árbol”, no se avocó principalmente a 

situaciones físicas, por el contrario, se hizo mayor referencia a esa belleza subjetiva, que 

se manifiesta en toda naturaleza; que en tiempos actuales se les daña, olvidándose del 

papel fundamental que tiene en la existencia de la sociedad; que en tiempos pasados se le 

tenía mayor respeto, a pesar de utilizarlo como elemento de producción de alimentos de 

todos los seres vivos que existen en ella. Las gráficas presentadas, en la obra, así lo 

expresan; todos los elementos plásticos y subjetivos están dirigidos a resaltar el valor de 

las costumbres ancestrales, donde naturaleza y hombre convivían en respeto mutuo.  
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CONCLUSIONES 

 

PRIMERO.  La técnica mixta xilografía y serigrafía fusionado con la corriente del 

costumbrismo artístico, se hace ideal para plasmar gráficamente 

situaciones sociales desde una mirada contemporánea. Así, la obra “Bajo 

la sombra del otoñal árbol” acude a una estructuración académica, 

empleándose elementos plásticos y subjetivos de la composición artística 

para identificar y plasmar los referentes más importantes de la identidad 

cultural, muy presentes en las costumbres andinas. 

 

SEGUNDO.  La obra presentada, está plasmada en una composición asimétrica, cuyos 

elementos principales se encierran en la intersección de líneas usadas para 

crear diseños artísticos. El primer plano es de mayor realce frente a un 

segundo plano planteado como fondo con tonos cálidos y fríos; el camino 

para el ojo, se inicia en la parte inferior izquierda y concluye en la parte 

superior izquierda de la obra, que, en su recorrido encierra al punto focal, 

haciendo que la vista del observador recorra todo el espacio visual de la 

obra. La forma que predomina y que ocupa casi todo el espacio visual es 

irregular y delimita las figuras principales: los árboles, el pastor y el 

caballo. 

 

TERCERO.  “Bajo la sombra del otoñal árbol” es una xilografía y serigrafía artística 

que tiene un mensaje casi perceptible. Comunica la interrelación del 

hombre y la naturaleza del mundo andino, una costumbre de identidad 

cultural, que expresa los sentimientos del artista hacia la naturaleza, la 

pachamama (madre tierra en quechua), que es la responsable de producir 

alimentos para todos los seres vivos que habitan en ella; sin embargo, en 

tiempos actuales se la maltrata, no se les respeta.  
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RECOMENDACIONES 

 

PRIMERA.  En tiempos actuales se observa que nuestro único domicilio, la tierra, viene 

sufriendo grandes cambios, gracias a que los seres humanos no prestan 

mayor atención a su cuidado, provocando su contaminación mediante 

actividades industriales, comerciales, mal uso de los recursos naturales o 

mala gestión de los residuos. Por ello, hay la necesidad de que todos los 

humanos, retornan a las costumbres ancestrales, donde el hombre vivía en 

armonía y respeto mutuo con la naturaleza.   

 

SEGUNDA.  Los artistas regionales, en especial los grabadores, deben organizarse en 

instituciones artísticas, con el propósito de propugnar la práctica de la 

xilografía y la serigrafía en sus diferentes modalidades, para de esa manera 

hacer que esta mención artística se ubique en un lugar preferencial; porque, 

es un medio ideal para comunicar sentimientos personales en gráficas 

contemporáneas.  

 

TERCERA. La Escuela Superior de Formación Artística Pública “Felipe Guamán 

Poma de Ayala” de Ayacucho, debería organizar eventos de capacitación 

en arte contemporáneo con artistas representativos del medio y del 

contexto nacional. 

   

CUARTA.  Los estudiantes y egresados, de la Institución Educativa Artística de la 

región, deben poner en práctica investigaciones experimentales con 

técnicas y modalidades diversas, desde un enfoque contemporáneo, que 

manifieste hechos y fenómenos sociales del entorno regional, con 

identidad cultural. 
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ANEXO N° 01 

 

 

 

ESCUELA SUPERIOR DE FORMACIÓN ARTÍSTICA PÚBLICA 

“FELIPE GUAMÁN POMA DE AYALA” 

AYACUCHO 

 

 

CONSTANCIA DE APROBACIÓN DE ORIGINALIDAD 

 

 

Yo, Dr. Eleodoro Alvarez Enriquez, Docente nombrado de la Escuela Superior de 

Formación Artística Pública “Felipe Guamán Poma de Ayala” de Ayacucho, Asesor y 

revisor del Informe Final del Trabajo de Investigación Artística “Bajo la sombra del 

otoñal árbol. Ayacucho, 2021”, del egresado de la Carrera Profesional de Educación 

Artística, Artes Plásticas, Loayza Ludeña, Richard, por medio de la herramienta 

antiplagio turnitin, dejo constancia lo siguiente: 

 

Que, el trabajo mencionado, tiene un índice de similitud de 11% (once por ciento), 

verificable en el reporte de originalidad del programa turnitin. Siendo el índice de 

coincidencia mínimo, el trabajo es aceptable y no constituye plagio. 

 

     Ayacucho, julio de 2020. 
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ANEXO N° 02 

DECLARACIÓN JURADA 

 

 

Yo, Loayza Ludeña, Richard, egresado de la Escuela Superior de Formación 

Artística Pública “Felipe Guamán Poma de Ayala” de Ayacucho, carrera profesional de 

Educación Artística, especialidad Artes Plásticas; identificado con DNI N° 06099727, 

con el trabajo de investigación titulado: “Bajo la sombra del otoñal árbol. Ayacucho, 

2021”, para la obtención del Grado Académico de Bachiller en Educación Artística, Artes 

Plásticas. 

Declaro bajo juramento, que: 

1.  El trabajo de investigación presentado es de mi autoría. 

2.  La investigación presentada, no ha sido plagiada, ni total ni parcialmente. 

3.  La investigación no ha sido autoplagiada, es decir, no ha sido publicada, ni 

presentada con anterioridad para su publicación en un documento físico o virtual. 

4.  En caso de identificarse fraude (plagio, autoplagio, piratería, etc.), asumo las 

responsabilidades y sanciones correspondientes que de mis actos se deriven, 

sometiéndome a las normatividades vigentes de la Institución. 

5.  Sí el artículo científico, fuese aprobado para su publicación en una revista u otro 

documento de difusión, cedo mis derechos patrimoniales y autorizo a la escuela, la 

publicación y difusión del documento en las condiciones, procedimientos y medios 

que se dispone como institución de nivel superior. 

 

      Ayacucho, noviembre de 2020. 

 

 

 

 

Loayza Ludeña, Richard 

DNI 06099727 
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ANEXO N° 03 

TRABAJO ARTÍSTICO 

 

 

 

TÍTULO  : Bajo la sombra del otoñal árbol. 

AUTOR  : Loayza Ludeña, Richard 

TÉCNICA  : Xilografía – Serigrafía. 

DIMENSIONES : 50 x 70 cms.  

 

 

 

 

 

 


