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El agua ensimismada
ipiensa o suena?
El arbol que se inclina buscando sus raices,
el horizonte,
ese fuego intocado,
ése piensan o se suenan?
El marmol fue ave alguna vez;
el oro, llama;
el cristal, aire o lagrima.
¢Lloran su perdido aliento?
¢;Acaso son memoria de si mismos
y detenidos se contemplan ya para siempre?
Si tu te miras, ;qué queda?

- Marta Zambrano
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1. Resumen

Después volvi al mar es un proyecto situado dentro del marco de la pin-
tura contemporanea abstracta. De una experiencia personal traumatica
germinan pinturas abstractas que reinterpretan la playa del Pefion del
Cuervo, con la finalidad de encontrar una liberaciéon que va desde den-
tro hacia afuera, de lo individual a lo colectivo. Los codigos del lenguaje
pictorico estan intrinsecamente ligados a esta idea por su naturaleza
azarosa donde se pinta con y desde el cuerpo, lo que convierte la prac-
tica de la pintura en un medio alegorico. Esta experiencia me acerco a
la libertad femenina y de manera natural, a la madre-paisaje y la pintura
introspectiva a través de una poética casi visceral.

Palabras clave

Pintura abstracta, paisaje, liberacion femenina, agua, madre, pintura in-
trospectiva
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1. Abstract

Después volvi al mar is a project located within the framework of con-
temporary abstract painting. It's based on a traumatic personal expe-
rience that leads me to make abstract paintings that reinterpret Pe-
non del Cuervo beach, with the aim of finding a liberation that goes
from the inside out, from the individual to the collective. The codes of
the pictorial language are intrinsically linked to this idea due to their
random nature, where painting is done with and from the body, which
turns the practice of painting into an allegorical medium. This experien-
ce brought me closer to female liberation and in a natural way, to the
mother-landscape and introspective painting through visceral poetics.

Key words

Abstract painting, landscape, female liberation, water, mother, intros-
pective painting
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2. Idea fundamental
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Una experiencia personal relacionada con la vio-
lencia masculina y la pérdida de un padre marcé
un antes y un después en la percepcion subjetiva
del espacio natural que me lleva a replantear la
vision de la playa del Pefiéon del Cuervo.

Esta experiencia me ha llevado a la bisqueda de
mi propia liberacion a través de la pintura abs-
tracta, que debido a los codigos intrinsecos del
lenguaje y su componente de naturaleza azarosa
posibilita el deseo de pintar con y desde el cuerpo
y por tanto, permite dicha liberacion convirtiendo
a la practica en un medio alegoérico. La practica
de la abstraccion revela lo que no se puede decir
(pensamiento abstracto) y conduce a hablar desde
lo interno a lo externo, de lo individual a lo colec-
tivo. De la experiencia personal a la experiencia
colectiva, de la liberacion personal a la liberacion
femenina.

Esto me remite a la genealogia femenina y por
tanto a la pintura introspectiva, el ciclo de la ma-
dre-paisaje, el espacio, la memoria y el incons-
ciente. Las composiciones son creadas a través
de un imaginario que atina el paisaje, recuerdos,
emociones y la importancia de la presencia fisica
y el espacio, donde el proceso creativo toma gran
importancia. Experimento la pintura como algo
meditativo y exploro sus cualidades como medio
de expresion. Mediante composiciones abstractas
del lugar, plasmo lo que me transmite el espacio
tras esta experiencia, arrojando sobre la tela casi
desnuda pintura muy aguada.



3. Trabajos previos

Fig.1

Fig.2 Fig.3

En este apartado pasaremos a revisar trabajos previos de los Gltimos dos
anos de carrera en los que se han asentado las bases y se ha establecido
el inicio y desarrollo de la produccion de esta linea de investigacion que
culmina en el Trabajo de Fin de Grado (TFG), y que tendra continuidad
tras este.
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Fig.4

Comencé realizando obras semi figurativas donde dejaba intuir el rostro
de mi padre sobre una nebulosa de pintura, a veces incluso se veia de
forma evidente (Fig.1, 2 y 3). La incomodidad que me generaba trabajar
con esas imagenes tan explicitas todos los dias, sumado a un gran inte-
rés por experimentar la pintura en si misma como medio de expresion
y mi necesidad de verla como algo que va mas alla que una mera repre-
sentacion de la realidad, me llevo a la practica de la abstraccion pura.
Esto esta ligado al “pensamiento abstracto” que permite al ser humano
comprender mas alla de lo visible o de lo fisico, del que Vasili Kandinsky
habla en su libro De lo espiritual en el arte y que abordaremos mas ade-
lante. Al inicio de esta investigacion, en la asignatura “Proyectos artis-
ticos I” (septiembre 2022 - enero 2023) traté la pintura como un medio



para sanar, para cerrar un capitulo de mi vida. Poco a poco, senti que
ese sentimiento estaba mutando, y que ahora, mi experiencia personal
debia servir para algo mas. Entonces fue cuando comencé a pensar en
que los propios codigos intrinsecos de la técnica pictérica que empleo
permiten pintar con y desde el cuerpo, una liberacion desde el incons-
ciente a lo consciente, desde dentro hacia fuera, desde la propia eman-
cipacion a la experiencia coman y la libertad femenina.

El agua, presente en mi investigacion pictorica asi como conceptual,
funciona como elemento fluido, azaroso, materno (mas adelante habla-
remos sobre la idea del mar como origen, como la representacion de lo
materno) un medio que libera. Volver al mar es volver a la madre.
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El medio pictorico que empleo me permite lograr dicha emancipacion,
actia como catalizador y propicia la experimentacion de la pintura des-
de una perspectiva adversa. Es por esto que cada vez utilicé soportes
mas grandes, lo que permite tener la capacidad de pintar con y desde el
cuerpo. El movimiento del mismo alrededor del lienzo, asi como el uso
de las manos para controlar la pintura hacen que sea una obra tactil,
ejecutada con el cuerpo y por ende, liberadora.

En la asignatura “Proyectos artisticos I” descubri ésta técnica y comencé
a ponerla en practica realizando los primeros cuadros de abstraccion
pura y de gran escala. (Fig.4)

La pincelada atin era tosca, las manchas estaban poco diluidas y aiin no
habia entendido el proceso de construccion gradual de veladuras, por
lo que los pigmentos se mezclaban entre si en una sola mancha. Aunque
habia encontrado un lenguaje que me permitia gran experimentacion,
no me sentia segura del todo por no conocer el medio y por tanto, la
pintura no fluia.

En esta etapa hice un gran trabajo de introspeccion, tratando de buscar
qué me movia realmente a la accion de pintar. Esto supuso una evolu-
cion conceptual, acercandome a la linea de investigacion que a dia de
hoy he podido desarrollar.
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En la asignatura “Produccion y Difusion de Proyectos Artisticos” (sep-
tiembre 2023 - enero 2024) corregi algunos de esos errores, compren-
diendo por vez primera la importancia del soporte. Al ser una obra tan
desnuda cualquier fallo o accidente es muy visible por lo que comencé
una investigacion para mejorar la eleccion de los materiales que utili-
zaba y por tanto, dar mayor presencia y calidad a la figura. (Véase 4.2)




Entendi que debia realizar manchas con una carga ligera de pintura al
inicio y poco a poco ir opacando la figura, consiguiendo unas trans-
parencias en cuya naturaleza reside lo azaroso, permitiendo que los
errores formen parte del proceso creativo. Las composiciones estan
influenciadas por el material empleado, la textura, y los procesos de
secado.
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Ahora, en el Trabajo Fin de Grado (TFG), (enero 2024 - junio 2024) soy
mas consciente de las dificultades de la técnica y sé como resolver-
las. Respeto los tiempos de secado para que puedan lucir las veladuras,
mantengo separadas las mezclas con diferentes densidades y pigmento
para lograr transparencias de diversa opacidad y asi lograr una pintura
mas profunda e interesante, controlo mediante la tension de la tela la
pintura aguada, por lo que soy conciente de la importancia del espacio y
del cuerpo, empleo las manos entre otras herramientas, lo que me hace
sentir mas conectada a la obra. Atn asi, primo calidad ante la cantidad y
de todas las obras que he realizado, he considerado como finales Ginica-
mente las que alcanzan cierto grado de madurez.







4. Investigacion plastica y tedrico-conceptual

4.1 Vasili Kandinsky, el pensamiento abstracto

Vassili Kandinsky, Tensiéon suave n°85, 1923
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El proceso de esta linea de investigacion comen-
z6 en septiembre de 2022, en la asignatura “Pro-
yectos artisticos I". La idea partio de la necesidad
de liberarme y poner final a una experiencia vi-
tal mediante la pintura, lo que ha evolucionado al
presente Trabajo de Fin de Grado (TFG), que sin
alejarme del tema que en un principio vio germi-
nar el proyecto, ha derivado en una linea de in-
vestigacion que se relaciona unilateralmente con
la idea primera.

Abordar la practica de la abstracciéon pura me lle-
v0 a desarrollar un proceso del que hemos habla-
do anteriormente y que esta estrechamente liga-
do al “pensamiento abstracto” que permite al ser
humano comprender mas alla de lo visible o de lo
fisico, del que Vasili Kandinsky habla en su libro
De lo espiritual en el arte. Retomo esta idea para
hablar de como Kandinsky aborda el pensamien-
to abstracto como una forma de acceder a reali-
dades espirituales y emocionales mas profundas,
trascendiendo las limitaciones de la representa-
cion fisica. Este pensamiento abstracto es funda-
mental en su teoria del arte, donde las formas y
colores no se limitan a reproducir el mundo vi-
sible, sino que buscan evocar estados del alma y
resonancias internas.

Kandinsky argumenta que el arte abstracto tiene
el poder de comunicar directamente con el es-
pectador a un nivel espiritual, utilizando formas,
colores y composiciones que no dependen de la
realidad objetiva.



“El color es un medio para ejercer una influencia directa sobre el
alma. El color es la tecla. El ojo es el martillo. El alma es el piano de
muchas cuerdas” (Kandinsky, V. 1911. P. 78)

Esta metafora subraya la capacidad del arte abstracto para tocar las
cuerdas mas profundas del alma humana, utilizando elementos visuales
como vehiculos de emociones y pensamientos abstractos.Las formas no
representan objetos del mundo fisico, sino que sirven como simbolos de
estados internos y conexiones espirituales.

Kandinsky atribuye significados especificos a los colores y cree que
cada tono puede evocar diferentes respuestas emocionales y espiritua-
les. Los colores sobrios, como los tonos oscuros y frios (negros, grises,
azules profundos), son particularmente efectivos para expresar senti-
mientos de tristeza, reflexion y solemnidad. Kandinsky sostiene que es-
tos colores tienen la capacidad de inducir un estado de introspeccion y
contemplacion en el espectador, permitiéndole conectar con sus emo-
ciones mas profundas.

La combinacién de ritmo, formas fluidas y patrones en el proyecto crea
lo que Kandinsky describiria como una “sinfonia visual”. Esta sinfonia no
solo busca conmover emocionalmente al espectador, sino también ofre-
cer una experiencia de transformacién y comprension profunda Apo-
yandome en ésta idea, utilizo el movimiento continuo y la transforma-
cion visual para reflejar la evolucion emocional que acompana al duelo.

Las pinturas, con sus ritmos y movimientos cuidadosamente orquesta-
dos, permiten al espectador embarcarse en un viaje emocional y espi-
ritual. Cada obra acttia como un movimiento dentro de esta sinfonia vi-
sual, contribuyendo a una experiencia global que es tanto introspectiva
como expansiva.
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4.2 Proceso creativo y pintura in-situ

Através de los ritmos en la composicion, las transparencias y la gama cro-
matica, trato de reflejar lo que me transmite la Playa del Pefidon del Cuer-
vo, lugar vinculado a mi experiencia. Es por esto que en enero de 2024,
decidi salir del estudio para pintar in-situ, lo que transformaria la pintura
debido a la inmensa carga energética que se encuentra en dicho lugar.

El entorno natural al que remiten los cuadros me ha llevado a una in-
vestigacion pictorica que es casi igual de importante como la pintura en
si, debido a que trato de reflejar el lugar en cada pieza. La investigacion
plastica comenzoé con la busqueda de una tela que encajara con mi vi-
sion. Probé con tela de lino y de yute, que finalmente las reservé para
futuros proyectos, porque a pesar de que daban un resultado diferente,
pensé que no era el 6ptimo para este debido a la gama cromatica que
estoy utilizando.



Me quedé con la tela de algoddn, ya que mi idea es conseguir un as-
pecto sutil, minimalista pero organico y natural y esta tela se adapta
perfectamente.

En un principio me funcionaba, pero tardé poco tiempo en darme cuen-
ta de que los bastidores se transparentaban debido al poco gramaje de la
tela y a la imprimacion transparente que uso, esto perjudicaba el resul-
tado final de la obra ya que no solo era una distraccion (cualquier error
se puede notar, por lo que es una obra muy minuciosa), sino que tam-
bién modificaba la textura de las manchas posteriores, dejando el rastro
de la madera. Fue por esto que finalmente decidi invertir en una tela
de algodon de alto gramaje, que junto con cubrir de cinta adhesiva los
bastidores antes de entelar, hicieron desaparecer el problema, ademas
de que consegui darle mucha mas presencia al soporte.

31



32

El siguiente paso fue encontrar una imprimacion
que diera cuerpo pero que no tapara el aspecto
crudo y natural de la tela. Esto es debido a que
una tela aparentemente cruda muestra a la misma
con honestidad, vulnerable, sin esconder nada.
Comencé a probar con apresto y blanco de Espa-
fia, pero éste imitaba el color del lienzo, tapando
asi el aspecto natural del mismo. Después pasé
al latex, buscando esa imprimacion incolora para
dejar pasar el color crudo e imperfecciones de la
tela. Aunque me dio buen resultado en lo que a lo
visual se refiere, los pigmentos de la pintura que
empleaba terminaban por perder su calidad y bri-
llo debido a la poca opacidad de la imprimacion.
Fue entonces cuando descubri el gesso transpa-
rente de Liquitex, que sin anular el efecto incoloro
y natural, me proporcionaba la suficiente cober-
tura para poder pintar sobre el soporte sin perder
la calidad del pigmento.

Pasé a reducir la gama cromatica para realizar
obras mucho mas sobrias con colores frios, Gris
de Payne, Negro Carbon, Negro Humo, Marrones
frios y desaturados, todo muy diluido en agua para
conseguir sutileza, como si de luces y sombras
naturales se tratara. Trabajo por capas, donde las
veladuras iniciales son practicamente transpa-
rentes y las Gltimas son mas opacas, siguiendo un
proceso de construccion gradual de la mancha, en
el que los secados entre veladura y veladura son
muy importantes para lograr el aspecto deseado.
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Antoni Tapies habla del arte como algo mas que la creacion de objetos,
habla de la meditacion en sus obras y de la importancia del proceso mas
alla de la creacion final.

“Y, por lo mismo, descendiendo al plano de la praxis artistica, en

contra del formalismo esteticista, Tapies aboga por la creacion
de obras de arte que estén imbuidas de una estética profunda
que, como sefala Arnau Puig, es la que determina la ampliacion
de la percepcion del mundo a través de una nueva sensibilidad:
aquella que convierte las cosas mas infimas en tesoros o en ob-
jetos de meditacion.” (Gonzalez Ansorena, L. 2015. P. 277)

Antoni Tapies, Grey and green painting, 1957



Fernando Zobel, Valencia I, 1966

Algo que me atrajo de la pintura de Fernando Zoébel era que pasaba lar-
gos periodos de tiempo en entornos naturales, observando y absorbien-
do los patrones, las texturas y los colores que luego incorporaria en
su pintura, esto me inspir6 a pintar en el lugar, como he mencionado
antes. Esto convirtié mi practica en un acto de honestidad, conmigo y
con el entorno en el que me encontraba. La proximidad fisica al lugar
intensificé mis emociones mientras pintaba. Esto pudo reflejarse en la
pincelada y en las composiciones, que se tornaron mas expresivas.

Zobel comenzoé su carrera artistica como pintor figurativo, pero gra-
dualmente se sinti6 atraido por la abstraccion. Su proceso creativo es-
taba profundamente influenciado por su amor por la naturaleza y su
deseo de capturar la esencia de la misma en sus obras. Una de las ca-
racteristicas distintivas del proceso creativo de Zobel fue su enfoque
experimental y su disposicion a explorar nuevas técnicas y materiales.
Experimento6 con una variedad de medios, incluidas la acuarela y la tin-
ta, y desarroll6 su propio estilo tnico de pintura gestual, que se carac-
terizaba por pinceladas enérgicas y un sentido de movimiento fluido.
Esto se puede ver en la obra “Valencia I”, donde a través de pinceladas
gestuales y capas de pintura aplicadas con energia y expresividad, Zobel
logra capturar la esencia de la ciudad de Valencia.
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Una de las caracteristicas mas destacadas de “Valencia I” es la forma en
que Zobel logra evocar una sensacion de movimiento y energia a través
de la composicion. Las formas fluidas y las lineas dindmicas parecen
sugerir el ritmo y la vitalidad de la vida urbana, mientras que los tonos
calidos y vibrantes reflejan la luz y el color caracteristicos de la region
de Valencia. Zébel demuestra su dominio del equilibrio entre la forma y
la abstraccion en esta obra. Aunque las formas geométricas reconoci-
bles son escasas, la composicion en su conjunto sugiere una sensacion
de espacio y estructura que evoca la arquitectura y el paisaje urbano de
Valencia.

“Flight in Pink” es una obra de Fernando Zébel que se destaca por su
evolucion artistica hacia formas geométricas mas definidas. En 1966,
Zobel experiment6 un cambio significativo en su estilo, pasando de las
pinceladas sutiles y abstractas a la incorporacion de figuras geométricas
rectangulares en el centro del lienzo. Estas formas rectangulares, que
podrian interpretarse como ventanas, marcan el inicio de una nueva
fase en el trabajo de Zobel hacia finales de la década de 1960. Esta obra
marc6 un punto de inflexion en mi proceso creativo y en la evolucion de
mi obra artistica.

Fernando Zobel, Flight in Pink, 1966



Hasta ahora, habia explorado composiciones organicas y fluidas, ins-
piradas en la naturaleza y en la expresion emocional. Sin embargo, al
observar la transformacion en el estilo de Zébel, quedé intrigada por la
idea de incorporar elementos geométricos para generar un contraste en
mis propias creaciones.

La transicion de Zobel hacia formas geométricas mas definidas, como
las figuras rectangulares que aparecen en “Flight in Pink”, me mostro el
poder de la sintesis y la precision en el arte. Estas formas, que podrian
interpretarse como ventanas hacia un mundo abstracto, agregaban una
nueva dimension a su obra, creando un dialogo visual entre lo organico
y lo geométrico.

Inspirada por esta nueva direccion en el trabajo de Zoébel, comencé a
experimentar con la introducciéon de elementos geométricos en mis
propias composiciones. Incorporé lineas rectas y geométricas en me-
dio de mis paisajes abstractos y formas fluidas. Este contraste entre lo
organico y lo geométrico agreg6 una tension visual y una profundidad
emocional a mis obras, permitiendo una nueva interpretacion y explo-
racion de mis temas recurrentes.

Aligual que Zobbel, encontré que la incorporacion de elementos geomé-
tricos no solo enriquecia estéticamente mis obras, sino que también
ampliaba el alcance de mi expresion artistica. Experimenté con la dispo-
sicion y la proporcion de estas formas, buscando el equilibrio perfecto
entre la libertad expresiva y la estructura geométrica.

Mark Rothko desarroll6 un estilo distintivo caracterizado por grandes
rectangulos de color suspendidos en un fondo monocromatico que pa-
recia vibrar con vida propia. A menudo empleaba colores profundos y
saturados que, al estar yuxtapuestos, creaban un efecto de luminiscen-
cia y profundidad. Esta técnica no solo servia para atraer al espectador,
sino también para sumergirlo en un campo de color que podia evocar
una amplia gama de emociones.
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La espiritualidad es un aspecto central de la obra de Rothko. Influen-
ciado por la filosofia y la mitologia, creia que el arte debia conectar con
las emociones mas profundas y espirituales de los seres humanos. Sus
pinturas eran concebidas como ventanas al alma, invitando a los es-
pectadores a una experiencia meditativa y trascendental. Este enfoque
espiritual esta reflejado en su creencia de que el color podia ser un ve-
hiculo de significado emocional profundo.

Rothko estaba particularmente interesado en como el espectador inte-
ractuaba con sus pinturas. Sus obras a menudo se exhibian en habitacio-
nes especialmente disefiadas para intensificar la experiencia emocional,
con la iluminacion y el entorno cuidadosamente controlados para crear
un espacio introspectivo. Este énfasis en la interaccion emocional y es-
piritual entre la obra y el espectador es fundamental para entender su
filosofia del arte.




Un ejemplo notable de su trabajo y filosofia es el conjunto de pinturas
conocido como las “Seagram Murals” Originalmente encargadas para el
restaurante Four Seasons en el edificio Seagram de Nueva York, Rothko
cre6 una serie de murales oscuros y envolventes. Aunque finalmente
retir6 su compromiso con el proyecto, las obras resultantes fueron ex-
hibidas en otros lugares y son reconocidas por su poder emocional y su
capacidad para transformar el espacio arquitecténico.

La estética de Rothko y su enfoque en el vacio y el espacio emocional
han influido profundamente en mi practica artistica. Al igual que Rothko,
busco simplificar mis composiciones para centrarme en los elementos
esenciales que pueden evocar una respuesta emocional y espiritual. En
mis pinturas, el uso del vacio y las areas en blanco es crucial para per-
mitir que el espectador participe activamente en la obra, completando
la imagen con su propia experiencia y percepcion.

Mark Rothko, Seagram Mural 6, 1959




4.3 El agua materna y el agua femenina. El ciclo de la

madre-paisaje

40

Desde pequefia me atrajo la playa, ya no sélo por las incontables ocasio-
nes en las que nos reuniamos en dicho lugar con la familia los veranos
de mi infancia y por toda la carga emocional que lleva consigo, sino por
una fuerza mucho mayor.

Siempre atribui esta atraccion a la dimension abrumadora de la misma,
al color, a su intrinseca belleza, pero todo son pretextos injustificados.
Dicha fuerza mayor (alejandome del ego y observando al exterior), tam-
bién atrae al ser humano a la naturaleza.

Para entender esto, es necesario explicar el ciclo de la madre-paisa-
je. Esta idea pertenece a un estudio psicoanalitico de Marie Bonaparte.
Como bien he mencionado anteriormente, las cualidades objetivas del
paisaje no son suficientes para conocer la razon de dicha atraccion. El
arraigado apego a la naturaleza en las personas perdura gracias a que,
en su esencia primigenia, reside el fundamento de todas las emociones.
Se trata del origen, de un sentimiento innato, es el amor de la madre.

“Segin Marie Bonaparte, la naturaleza es concebida para el adulto
como una madre inmensamente ensanchada, eterna y proyectada
alinfinito. (...) El mar es para todos los hombres uno de los mayores
y mas constantes simbolos maternales.” (Bachelard, G. 2023. P. 17)

En mi practica, el mar es un elemento central que simboliza tanto la
pérdida de mi padre como el vinculo con lo femenino, lo que me lleva
a explorar la relacion entre la imaginacion material y la simbologia del
agua, particularmente en su conexion con la figura materna. Bachelard
plantea en El agua y los suefios que la imaginacion material, que ve en el
liquido una representacion esencial de la naturaleza, nos permite com-
prender como las imagenes del agua se entrelazan con la experiencia
emocional y psicologica.
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En mi investigacion, aplico este concepto para
entender como las representaciones del mar
en mi practica reflejan tanto mi conexiéon con
la naturaleza como mi relacion emocional con
la figura materna.

Bachelard, desde una perspectiva psicoana-
litica, afirma que el agua se convierte en un
simbolo de la leche materna, destacando la
importancia de lo femenino y el vinculo ma-
dre-hija en la psique. Esto se vincula con mi
experiencia personal de pérdida y mi proceso
de exploracion artistica, donde el elemento del
agua materna adquiere un significado profun-
do. Al relacionar estas ideas con mi practica,
puedo profundizar en la representacion del
mar como un simbolo de nutricién emocional
y de la conexion con lo femenino, enraizado en
mi experiencia de pérdida.

Esta comprension mas profunda de la simbo-
logia del agua en mi obra me permite expre-
sar de manera mas auténtica mis emociones
y experiencias a través de la abstraccion. Las
imagenes del agua en la pintura no solo son re-
presentaciones visuales del mar, sino también
expresiones de mi experiencia emocional. La
fluidez del agua puede reflejar la naturaleza
cambiante de los sentimientos y el proceso de
duelo.

Los tonos y texturas del agua transmiten una
variedad de emociones, desde la calma y la se-
renidad hasta la agitacion y el dolor, creando
una experiencia visual y emocionalmente evo-
cadora para el espectador.



4.4 Louise Bourgeois y la psique femenina

»
. ,ﬁ

Louise Bourgeois, Maman, 1999 Louise Bourgeois, Fillette, 1968

Louise Bourgeois es ampliamente reconocida por sus exploraciones
profundas y a menudo perturbadoras de la psique femenina, y un tema
recurrente en su trabajo es la figura del padre. La relacion compleja y
problematica con su padre, Louis Bourgeois, tuvo un impacto significa-
tivo en su vida y en su arte. Desde su juventud, Bourgeois utilizo el arte
como una forma de procesar y expresar sus emociones y experiencias,
y la figura paterna se convirtio en un simbolo central en muchas de sus
obras.
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Louis Bourgeois fue una figura dominante y a menudo conflictiva en la
vida de Louise. Su infidelidad y el comportamiento autoritario dejaron
una marca duradera en ella. Estas experiencias de traicion y control in-
fluyeron profundamente en sus sentimientos hacia los hombres y en su
percepcion de la autoridad y el poder.

Bourgeois canalizé estas emociones en su arte, utilizando la figura del
padre como un simbolo para explorar temas de poder, control, amor y
traicion.

En su obra “Destruction of the Father” (1974), Bourgeois presenta una
mesa de comedor transformada en una escena visceral que representa
un acto de rebelion contra el padre. La pieza es una alegoria de la re-
belion y la liberacion de la opresion paterna, un tema recurrente en su
trabajo. La escultura utiliza formas biomorficas y organicas para crear
una sensacion de destruccion y caos, simbolizando el conflicto interno
y la necesidad de romper con la figura autoritaria del padre.

Otra obra significativa es “Fillette” (1968), una escultura falica que de-
safia las convenciones tradicionales sobre el género y la sexualidad.
Aunque no representa directamente a su padre, “Fillette” puede inter-
pretarse como una respuesta subversiva a la autoridad masculina y una
reivindicacion de su propia identidad y poder como mujer.

Bourgeois era una avida lectora de Freud y estaba profundamente in-
teresada en el psicoanalisis, lo cual se refleja en su enfoque artistico.
Ella veia el arte como una forma de autoanalisis, una herramienta para
explorar y comprender sus propios traumas y conflictos internos, lo que
se relaciona directamente con mi obra. La figura del padre, desde esta
perspectiva, se convierte en un arquetipo a través del cual Bourgeois
examina las dinamicas familiares y el impacto de la infancia en la forma-
cion de la psique adulta.

La figura de la madre en la obra de Bourgeois representa proteccion,
nutricion y sacrificio. Su madre, Joséphine Bourgeois, era una presencia
central y positiva en su vida. Joséphine era tejedora de tapices y Louise
la veia como una figura de estabilidad y cuidado, en contraste con su
padre. La madre de Bourgeois es frecuentemente simbolizada como una
arafia en sus esculturas, como en la famosa serie “Maman” (1999). La
arana, un simbolo recurrente en su obra, encarna la idea de la madre te-
jedora, protectora y creativa, pero también una figura fuerte y compleja.

1
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Louise Bourgeois, The Fragile, 2007

Entre sus ultimas pinturas se encuentra la serie “The Fragile”, creada
en sus afos finales antes de su muerte en 2010. Estas pinturas, que ex-
ploran la vulnerabilidad, la fragilidad y la complejidad de la psique fe-
menina, son una profunda reflexion sobre la experiencia humana y, en
particular, sobre la maternidad y la figura materna. En “The Fragile”,
Bourgeois utiliza una paleta de colores suaves y formas organicas para
evocar la delicadeza y la tension inherente a la experiencia femenina.
Las pinturas estan llenas de simbolismo que remite a la biologia y la
psicologia de la mujer, con elementos que pueden interpretarse como
referencias al cuerpo femenino, la maternidad y la infancia. Estas obras
reflejan su constante exploracion de la relacion madre-hija, una tema-
tica central en su trabajo debido a la compleja relacion que tuvo con su
propia madre.

Las formas en “The Fragile” a menudo sugieren la figura materna y la
idea del cuidado, pero también la vulnerabilidad y el dolor. Bourgeois ha
expresado a través de sus obras como la maternidad puede ser una fuen-
te de fortaleza y debilidad simultaneamente. Este dualismo se traduce
en imagenes que son a la vez protectoras y fragiles, una representacion
visual de la psique femenina en su estado mas intimo y vulnerable.

La liberacion pictorica en mi proyecto, que transita desde una expe-
riencia interna de violencia masculina hacia una expresion externa de
libertad femenina, se enriquece al considerar la obra de Bourgeois. La
manera en que ella utiliza su arte para procesar y transformar el dolor
personal en algo universal y resonante es un modelo para mi propio pro-
ceso creativo. Mi enfoque se nutre de la idea de Bourgeois de utilizar el
arte como una forma de autoexploracion y curacion.
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4.5 La importancia del Vacio

El proceso pictorico me llevo de manera na-
tural, como bien he mencionado antes, a la
eliminacion de ruido en el cuadro y a quedar-
me Unicamente con los elementos esenciales,
y por ende, a una practica donde el vacio no
es banal. Concebir el vacio como algo vivo ha
dado como resultado, composiciones mas di-
namicas y armoniosas. En mis cuadros consi-
dero los espacios en blanco tan importantes
como los elementos representados. A menudo
dejo areas en blanco en la pintura para per-
mitir que la mente del espectador complete la
imagen y participe en la experiencia artistica.
Esta practica invita a la contemplacion y la
reflexion, permitiendo que la imaginacion del
observador interactte con la obra.

“En la 6ptica china, el vacio no es, como po-
dria suponerse, algo vago e inexistente, sino
un elemento eminentemente dinamico y ac-
tivo. [...] el principio de alternancia yin-yang
constituye el lugar por excelencia donde se
operan las transformaciones, donde lo lle-
no puede alcanzar la verdadera plenitud”
(Cheng, F, 2022. P. 84)

La nocion del vacio en la pintura tiene pro-
fundas raices filosoficas y estéticas, especial-
mente en la tradicion oriental, donde el vacio
no se considera una ausencia, sino una pre-
sencia potencial, un espacio de posibilidades.
En la optica china, el vacio es un componente
esencial y dindmico que permite la existencia
Bada Shanren Fish and rocks, mid 1600 y la interaccion de los elementos llenos. Esta
vision contrasta con la concepcion occidental
mas tradicional del vacio como algo carente o
desprovisto de sustancia.
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En mi obra pictdrica, la adopcion del vacio como un componente vivo y
significativo ha permitido una evoluciéon hacia composiciones mas mi-
nimalistas pero cargadas de significado. Al eliminar el ruido y centrarme
en los elementos esenciales, logro crear un equilibrio entre lo represen-
tado y lo no representado, donde cada espacio en blanco actiia como
un respiro visual y un campo de potencialidad. Esta idea se vincula al
concepto del yin-yang, donde el vacio y la plenitud no so6lo coexisten,
sino que se complementan y se potencian mutuamente.

El uso del vacio en mis pinturas no es simplemente una cuestiéon de
estética, sino una invitacion a la participacion del espectador. Al dejar
areas en blanco, facilito un espacio donde la imaginacion y la percep-
cion del observador pueden completar la obra, creando una experiencia
interactiva y personal. Esta interaccion fomenta la contemplacion y la
reflexion, invitando al espectador a encontrar su propia interpretacion
y conexion con la obra.

La filosofia del vacio, tal como la describe Francois Cheng, encuentra
vinculo en mi practica artistica. El vacio se convierte en un elemento ac-
tivo, una fuerza que da vida y dinamismo a la composicién. Al concebir
el vacio como algo vivo, las pinturas adquieren una dimension adicional,
donde lo no dicho y lo no representado son tan importantes como los
elementos visibles. Este enfoque permite que mis obras sean percibi-
das no solo como imagenes estaticas, sino como experiencias dindmicas
que evolucionan con la participacion del espectador.

En mis cuadros, el vacio también refleja mi proceso de liberacion perso-
nal y artistica. Al despojarme de lo superfluo y centrarme en lo esencial,
encuentro una forma de expresion mas pura y auténtica. Este proceso
de simplificaciéon y enfoque en lo esencial esta intimamente ligado a
mi experiencia. El vacio en mis pinturas simboliza este espacio de li-
beracién y transformacion, un campo donde las nuevas posibilidades y
significados pueden emerger.
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4.6 De lo interno a lo externo: La pintura y genealogia
femenina como medio liberador

48

Antes de iniciar esta linea de investigacion tenia la sensacion de que
ningin lenguaje podia llegar a expresar lo que sentia y que todo se me
quedaba corto, sin embargo, en “Proyectos artisticos II” (febrero-junio
2023) me sedujo una manera de crear en la que lo azaroso entr6 en
juego. Este nuevo descubrimiento me permitié experimentar la pintura
cony desde el cuerpo, sentir lo que pintaba y expresar cosas que la figu-
racion no me permitia. Ademas, los codigos del lenguaje que empleo son
en si mismos, el reflejo de las emociones descontroladas y dispares que
me produce la vivencia, asi como el mar que es impredecible también,
que funciona como alegoria ya que en la técnica que empleo, arrojando
acrilico muy aguado sobre el soporte, siempre cabe la posibilidad de no
poder controlar lo que sucede, convergiendo en una pintura liberadora.

La experiencia me condujo a las mujeres de mi familia y por tanto, a la
genealogia femenina, lo que hace que la pintura no sélo me retna de
nuevo con dicha vivencia, sino que también crea lazos de conexién con

la madre, y es ahi donde reside la evolucion conceptual.

“Con la practica de la genealogia, empezaba a curarse la herida
de la orfandad simbdlica pues la necesidad expresada por muchas
mujeres y creadoras de una tradicion femenina albergaba algo mas
profundo, como luego se ha comprobado.” (Muriel, N. 2017. P. 83)

De poner el foco en lo sucedido y regocijarme en ello a leer a otras
creadoras para lograr dicha liberacion. Todo esto se ve reflejado en la
evolucion pictorica también que va vinculada a los procesos psicolé-
gicos a los que me enfrento. Esto es debido a las fuertes conexiones
pictoéricas-conceptuales que se encuentran dentro de los codigos del
lenguaje que empleo.



Cuando Teresa de Avila redact6 el prefacio de su obra “Camino de Per-
feccion”, dejo claro que contd con el apoyo y la orientacion de otras
personas para lograrlo. Senal6 que sin las conexiones y relaciones que
cultivd con otras mujeres del pasado, habria sido imposible encontrar
la guia y el equilibrio necesarios para llevar a cabo su propoésito. Una
conexion surgida a través del intercambio de palabras escritas y de la
exploracion de textos, un afecto que teje vinculos entre mujeres crea-
doras y que, como senderos espirituales, da origen a una relacion. En
estas relaciones se experimenta un doble proceso creativo; no solo
porque la mujer que lee a otra encuentra inspiracion y orientacion, sino
también porque la creacion se siente acompanada, nutrida; emerge una
conexion.

Esta idea me llevo a inspirarme en poetisas como Nieves Muriel, que
para hablar de esto acuia el término visitacion, visitar la casa de la
otra, que lo define como accién que se repite al regresar a la obra de la
creadora admirada y que pone en contacto a mujeres con otras mujeres
del pasado. Este acto se puede ver frecuentemente en la genealogia
femenina. Las pintoras lo han hecho asi como las poetas, que con este
acto, han sido las principales sustentadoras de las creaciones de otras
mujeres ocultas por la sociedad.

“Esa revolucion arrastra consigo la revuelta y el deseo de mu-
chas mujeres de traer su experiencia — negada por la cultura-
y ha hecho que esta entre en el campo de juego de la politica
transformando la cultura misma.” (Muriel, N. 2017. P.13)
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Hilma Af Klint fue pionera en la abstraccion y debido a la ocultacion
del canon decidi6, por ella misma, no mostrar sus obras hasta al menos
veinte afios después de su muerte, ya que aseguraba que nadie iba a
entender su obra en sus tiempos. Klint se interesé rapidamente por el
espiritismo, lo que no tardd en reflejar en sus obras. La muerte de su
hermana la llevé a una bisqueda de respuestas mas alla de lo que se
puede ver, lo que hace que retome de nuevo el pensamiento abstracto
del que hablabamos al inicio. Hay un impulso natural que parte de una
experiencia traumatica y nos hace querer liberarnos o buscar respues-
tas a través de la abstraccion, ya que nos permite poder articular pen-
samientos mas alla de la realidad visible.

Encontré grandes referentes cuyo lenguaje me ha servido para poder
liberar mi propia experiencia personal, como Helen Frankenthaler, que
de observar y leer sobre su obra, me llevo a Agnes Martin, Joan Mitchell,
o Georgia O'’Keeffe, entre otras. Hablamos de la practica de la genealo-
gia, cuando las mujeres recurren frecuentemente a obras de otras mu-
jeres y crean una relacion invisible pero estrecha. Nieves Muriel habla
de esto como Volver a la casa de la otra, para explicar que sin genealogia
no somos nadie.

“Como Emily Dickinson. Su soledad -escribe Ellen Moers- se veia
interrumpida por la incorpérea presencia de escritoras que Emi-
ly conocia tnica, pero intimamente, a través de la lectura de sus
obras y de cuanto conseguia averiguar sobre sus vidas. (...) Entre
ella y ellas, como ha sefialado otro estudioso de la poeta nortea-
mericana, se siente una familiaridad estrecha, una suerte de fami-
liaridad nacida de la frecuentacion.” (Libreria de Mujeres de Milan,
1991. P.13)
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Hilma Af Klint, Wheat and Wormwood, 1922

Comencé imitando gestos propios de artistas por las que me vi in-
fluenciada y poco a poco, evolucionando la obra, acabé eliminando
ruido por el camino y conecté con la obra de Agnes Martin. Una obra
intelectual muy cuidada, encuadrada en el minimalismo, en la que la
pintura es el medio para manifestar aspectos personales y espirituales
de su vida. La poesia es una gran influencia en mi trabajo y la obra de
Agnes Martin demuestra que en la pintura también reside la belleza
formal de la poesia.

Su enfoque en la simplicidad y la repeticion de patrones, como lineas
y cuadriculas, revela una profundidad espiritual y una bsqueda de la
perfeccion formal que trasciende la mera representacion. Martin des-
cribia sus pinturas como representaciones de estados de animo mas
que de objetos fisicos, afirmando que su arte era una celebracion de la
belleza interior.



Su obra es a menudo comparada con la poesia visual, asimismo tiene
tanto vinculo con la palabra que el proceso creativo de su produccion
artistica esta intrinsecamente ligado a escritos que se recogen en el li-
bro Agnes Martin: Paintings, Writings, Remembrances, de Arne Glimcher.

En su aparente simplicidad, sus pinturas revelan una estructura meti-
culosa y una sensibilidad poética, donde cada linea y cada color tienen
una resonancia emocional. Este paralelismo entre la poesia y la pintura
me impulsa a seguir explorando como puedo traducir mis propias expe-
riencias y emociones en formas visuales que hablen a los espectadores
en un nivel personal.

Agnes Martin, Night sea, 1963
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Georgia O'Keeffe, Lake George, 1922

Georgia O’Keeffe es una de las figuras mas iconicas del arte moder-
no americano, reconocida por su habilidad para transformar elementos
naturales en formas abstractas cargadas de una poderosa sensualidad.
Su obra abarca desde paisajes vastos y desiertos hasta representacio-
nes intimas y ampliadas de flores y huesos, siempre con una atenciéon
minuciosa al detalle y una capacidad Gnica para capturar la esencia de
sus sujetos.

Uno de los aspectos mas destacados de la obra de O’Keeffe es su explo-
racion de la forma y la naturaleza desde una perspectiva que desafia las
convenciones patriarcales del arte de su tiempo. Al enfocarse en los de-
talles de las flores, por ejemplo, O'Keeffe cre6 imagenes que combinan
la delicadeza y la fortaleza, invitando al espectador a una experiencia
visual que es tanto contemplativa como visceral. Esta transformacion
de elementos naturales en simbolos de poder y belleza puede ser vista
como una forma de liberacion femenina, donde la naturaleza y la femi-
nidad se celebran en su complejidad y diversidad.



aunque fue una pionera en muchos sentidos, también encontrd ins-
piracion en mujeres artistas anteriores a ella. Entre las figuras que la
influenciaron se encuentran artistas como Mary Cassatt y las fotogra-
fas contemporaneas como Anne Brigman y Gertrude Kasebier. Mary
Cassatt, una pintora y grabadora estadounidense que trabajé principal-
mente en Francia, es conocida por sus representaciones intimas de la
vida cotidiana de las mujeres y los ninos. La atencion de Cassatt a los
detalles y su enfoque en temas femeninos inspiriaron a O'Keeffe, quien
también exploraba la feminidad y la naturaleza en su obra.

Anne Brigman y Gertrude Késebier, por su parte, eran fotdégrafas que
se movian en circulos artisticos similares a los de O’Keeffe y que tam-
bién desafiaban las convenciones patriarcales de su tiempo. Brigman
es particularmente conocida por sus fotografias en las que las mujeres,
muchas veces desnudas, estan inmersas en paisajes naturales, sugirien-
do una conexion profunda entre el cuerpo femenino y la naturaleza, un
tema que O’Keeffe exploré en sus propias pinturas.

La nocion de libertad femenina a través de la genealogia se manifiesta
claramente en la forma en que las mujeres artistas recurren a sus pre-
decesoras. Esta genealogia no es solo una transferencia de técnicas o
estilos, sino una relacion intangible que conecta a las mujeres a través
del tiempo. En esta conexion, cada artista no solo encuentra inspira-
cion, sino también un sentido de pertenencia y continuidad, que forta-
lece su propia voz creativa.

Al recurrir a las obras de artistas como Cassatt, Brigman y Késebier,
O’Keeffe no solo estaba mirando hacia el pasado, sino que también es-
taba participando en un dialogo continuo sobre la experiencia femeni-
na y la representacion artistica. Esta relacion intangible entre mujeres
artistas puede ser vista como una forma de resistencia y afirmacion.
Al conectar su obra con la de sus predecesoras, O'Keeffe afirmaba su
lugar en una tradicion artistica femenina que desafiaba las limitaciones
impuestas por una sociedad patriarcal.

55



4.7 El proceso creativo y obra de Helen Frankenthaler: Un
puente hacia mi propia creacion artistica

Helen Frankenthaler en su estudio

56

Helen Frankenthaler fue una destacada artista estadounidense
del siglo XX, conocida por su innovador enfoque en la pintura
abstracta y su papel fundamental en el movimiento del Color
Field Painting. Frankenthaler hace uso de su técnica de “soak-
stain” (empapado y tenido), que desarroll6 a principios de la dé-
cada de 1950. Vertia pintura diluida directamente sobre lienzos
sin imprimar, permitiendo que los colores se empaparan en la
tela y crearan formas fluidas y organicas. Esta técnica le permi-
ti6 explorar la interaccion entre el color y la tela de una manera
novedosa, desafiando las convenciones tradicionales de la pin-
tura.

El proceso creativo de Frankenthaler era tanto intuitivo como
experimental. Se basaba en la improvisacion y la respuesta in-
mediata al comportamiento de la pintura sobre el lienzo. Ella
describia su enfoque como una combinacion de control y azar,
donde las decisiones espontaneas jugaban un papel crucial en
la creacion de la obra final. Este método permitia una libertad
expresiva que resultaba en composiciones vibrantes y emocio-
nalmente resonantes.

Las pinturas de Frankenthaler se caracterizan por grandes
campos de color que parecen fluir y fusionarse de manera na-
tural. Obras como “Mountains and Sea” muestran su habilidad
para crear paisajes abstractos llenos de dinamismo y sutileza.
A través de la manipulacion del color y la forma, sus pinturas
evocan una sensacion de movimiento y profundidad, invitando
al espectador a una experiencia visual envolvente.



Frankenthaler también explor¢ la relacion entre el color y la emocion.
Para ella, cada color tenia un poder inherente para evocar sentimien-
tos y estados de animo especificos. Su obra a menudo se centra en la
interaccion de colores brillantes y saturados con tonos mas suaves y
diluidos, creando una armonia visual que refleja su sensibilidad artistica.

Su enfoque hacia la pintura y su exploracion de la interaccion entre el
color, la forma y la emocién ha tenido una gran influencia en mi propio
trabajo artistico. Al igual que ella, busco capturar experiencias y estados
emocionales a través de la abstraccion, utilizando colores y formas para
comunicar sentimientos que van mas alla de la realidad.

Mi proceso creativo se nutre de la experimentacion y la improvisacion.
Inspirado por la técnica de “soak-stain” de Frankenthaler, he comen-
zado a explorar como la pintura puede interactuar con la superficie,
permitiendo que los colores se mezclen y fluyan de manera organica. La
capacidad de Frankenthaler para crear composiciones que evocan una
sensacion de movimiento y transformacion se vincula con mi propio
deseo de representar el proceso de duelo y la regeneracion en mi obra.

Helen Frankenthaler, Mountains and sea, 1956
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5. Conclusiones

Después volvi al mar es un proyecto de pintura abstracta que revisa los
codigos de la pintura convencional mediante un lenguaje diverso que
permite una amplia experimentacién y por ende, existe una liberacion.
Esta idea se vincula unilateralmente con el desarrollo conceptual del
proyecto relacionado con la nocioén de libertad femenina, lo que me ha
permitido convertir una experiencia traumatica en una serie de obras
que desprenden una poética casi visceral, pintadas con y desde el cuer-
po. El proceso de la pintura es el medio que permite dicha liberacion, lo
que hace que centre la mayor parte de la carga del proyecto en la parte
procesual, haciendo que me aleje de la idea primera y aqui es donde re-
side la evolucion del mismo. La experiencia personal funciona como ca-
talizador, que mediante el lenguaje de la abstraccion pura que propicia
poder contar una verdad mas alla de la realidad visible, me ha acercado
a una exploracion profunda, tanto interna como externa, de dentro ha-
cia fuera, desde la liberacion personal vinculada a una experiencia de
violencia masculina a explorar la nocion de libertad femenina enraizada
a una genealogia de mujeres creadoras. La creaciéon pone de manifiesto
nuevas maneras de ver el mundo y alivia el deseo de contar desde una
perspectiva que esta oculta por el canon.

La serie final es el resultado de un autoconocimiento que esta vivo, que
muta y que consigo, evoluciona la pintura. El presente Trabajo Fin de
Grado (TFG) me ha proporcionado una nueva vision acerca de la pintu-
ra, que llegados a este punto, esta alejada del propésito primero, y que
me plantea una produccion pictorica e intelectual mucho mas rica y
conectada con mis intereses e inquietudes. Aunar diferentes disciplinas
artisticas en mis referentes ha enriquecido mi imaginario y por ende, ha
elevado la produccion, que la concibo ahora no como una obra estética,
sino como una creacion abierta, pintura que se nutre de poesia, musica
y escultura, entre otros. La evolucion pictorica ha sido evidente, pues
ademas de entender que mi obra esta desnuda y cualquier accidente
puede vulnerar el aspecto de la misma, he conocido mi lenguaje gracias
a las diferentes consultas y tutorias a profesores de ésta facultad y pro-
fesionales fuera del ambito académico que, poniéndolo todo en coman
y creando mi propio discurso y manera de producir, he logrado lo mas
importante, que es encontrar mis propios métodos personales de traba-
jo que resultan, al ponerlos en practica, en una produccion cohesionada
e identificativa, que junto al resto de factores que hemos ido hablando
a lo largo del presente Trabajo Fin de Grado (TFG), e impulsado por un
deseo de creacion, me alienta a continuar esta linea de investigacion
en futuros proyectos y a considerar el presente trabajo como punto de
partida.



6. Cronograma

2023 - 2024

Septiembre
Octubre
Noviembre
Diciembre
Enero
Febrero
Marzo
Abril

Mayo

Junio

Desarrollo conceptual Experimentacion Revision y valoracion de material Desarrollo formal
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7. Presupuesto

Bastidores

Pintura acrilica golden Gris Payne
Pintura acrilica golden Blanco Titanio
Pintura acrilica golden Titan buff
Pintura acrilica golden Negro carbon
Pintura acrilica golden Negro hueso
Pintura acrilica golden Negro de marte
Pintura acrilica golden Sombra tostada
Pintura acrilica golden Silver fine iridiscent
Pintura acrilica golden Neutral grey
Tela de algodon canvas Panama natural
Imprimacion transparente Liquitex
Grapadora

Cinta adhesiva

Grapas
Alcayatas
Brochas, martillo y demas herramientas

TOTAL

480 €
4775 €
4775 €
4775 €

47775 €
4775 €
47775 €
4775 €
58,75 €
4775 €
180 €
1627 €
22,99 €
7,99
11,95 €
2,99 €
25€

1334,37 €
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9. Anexo

Andrea Reina
N°1
150cm x 240 cm
Acrilico sobre lienzo
2024
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Andrea Reina
N°1
150cm x 240 cm
Acrilico sobre lienzo
2024
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Andrea Reina
N°2
150cm x 120 cm
Acrilico sobre lienzo
2024



Andrea Reina
N°3
150cm x 120 cm
Acrilico sobre lienzo
2024
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Andrea Reina
N°3
150cm x 120 cm
Acrilico sobre lienzo
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Andrea Reina
N°4
180cm x 150 cm
Acrilico sobre lienzo
2024
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Andrea Reina
N°5
180cm x 150 cm
Acrilico sobre lienzo
2024
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