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“Toda obra de arte es hija de su tiempo, muchas veces es madre de nuestros sentimientos”. 
 

De lo espiritual en el arte. 

Vasili Knadinsky. 

 

 

 



 

RESUMEN 
 

Los estados de ánimo de un individuo pueden ser tan variados como los gestos que adopta su rostro ante 

ellos. Sin embargo, más diversa es aún la manera en la que nosotros percibimos una sola mueca, un ademán o una 

determinada postura. 

Cuando conoces “desde siempre” a una persona, este propósito resulta más sencillo, pues el contacto prolongado 

establece un sistema especial de comunicación, una especie de “lenguaje entre dos”, en el que las emociones y los 

sentimientos reemplazan a las palabras. 

“Desde siempre” conozco a mi padre. Mi encuentro con la pintura es más reciente, pero igualmente se rodea de 

sentimientos y emociones, y en su lenguaje utiliza lienzos, color y pinceles… en vez de palabras. 

En este proyecto se reúnen ambas relaciones. Las dos lo cimientan, y juntas combinan capas finas de pintura y 

transparencias, con un gesto o una mirada, construyendo así siete retratos de mi padre, en los que se funden la 

percepción objetiva con la emoción, los rasgos físicos con los sentimientos, el alma del retratado con el de quien lo 

retrató. 

 

Palabras clave: 

Transparencias, retrato realista, episodios-estados de ánimo, intimidad, sentimientos, emociones. 



 

ABSTRACT 
 

The moods of an individual can be as varied as the gestures that his face takes caused by them. However, the 

way we perceive just one grimace, motion or pose, is much more diverse. 

When you know someone for a long time, that purpose is easier, because the prolonged contact creates a special 

communication system, something like a language between them where emotions and feelings replace words. 

I know my father since I can remember. My meeting with painting is more recent, but it is full of emotions and 

feelings too, and it uses canvases, colour and brushes… instead of words. 

In this project both relations are associated. Both of them are the base of it, and together combine thin paint layers 

and transparencies, with just one gesture or one look. They build seven portraits where objective perception and 

emotion merge, feelings and physical features, portrayed’s soul and the soul of the one who portrayed him. 

 

Keywords:  

Transparencies, realistic portrait, episodes, intimacy, feelings, emotion. 
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1. INTRODUCCIÓN 

Episodios es un proyecto personal que pretende  rendir un modesto homenaje a una de las personas más 

importantes de mi vida, y lo hace expresándose en uno de los géneros pictóricos que, desde el comienzo de mi 

afición por el mundo del arte, siempre más me ha fascinado: el retrato. 

Juan Amo Vázquez, en su ensayo Una teoría sobre el retrato, se posiciona en contra de quienes opinan que el 

retrato, hoy, carece de vigor y actualidad. Lo incluye dentro de los géneros más transcendentes dentro del arte y de 

su historia y lo considera portador de un gran contenido, además del estético, pues toma al ser humano como 

argumento, sirviendo así de muestra representativa de la esencia del hombre y del arte.  

Este autor, define la función de este género, en defensa de su intemporalidad: <<El retrato tiene identidad propia y 

si recordamos la historia del arte comprobamos que está repleta de obras de este género, vigente siempre- aunque 

sujeto a modas pasajeras- porque pone de manifiesto la entidad somatopsíquica del hombre, que aún a pesar de su 

casi infinita variación percibimos perfectamente y con la mayor facilidad por la agudeza observadora que el ser 

humano despliega al analizar el rostro de sus semejantes>>.1  

Inmaculada Rodríguez Moya, en sus teorías acerca del retrato contemporáneo, expone: <<Una de las grandes 

rupturas del S. XX con respecto al retrato es la ausencia de reconocimiento […] ya no es tanto la captación por 

                                                 
1
 Amo Vázquez, p. 175 
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parte del pintor del retratado, como la plasmación de la propia expresividad del artista ante la presencia del 

personaje>>.2 

Me sumo a la idea de retrato que defiende Juan Amo Vázquez. Representar la esencia del ser humano, no sólo 

captando los rasgos físicos, sino indagando también en su interior, me parece un argumento lo suficientemente 

importante como para situarlo por encima de todo tipo de modas o tendencias,  más o menos actuales. Ahora bien, 

en mi opinión, esta función inherente al retrato, no tiene por qué estar reñida con las intenciones plásticas y 

expresivas del artista contemporáneo, de las que habla Rodríguez Moya, pues como ella misma afirma, este género, 

incluso en su más alto grado de abstracción, exige siempre un punto de verdad:<<Algo que nos permita anclarnos 

en una identidad, puesto que ésta debe estar presente de forma necesaria en un retrato>>.3 

El tipo de retrato que me interesa es aquel en el que se reconoce al retratado, pero en el que también se reconoce a 

su autor. 

 

 

                                                 
2 Rodríguez Moya, p. 56 
3 Idem. 
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Este proyecto presenta seis retratos realistas, realizados con pintura acrílica sobre soportes de tamaño medio. Cada 

uno es un “episodio” que interpreta un diferente estado de ánimo o una determinada actitud del retratado, mientras 

que en conjunto elaboran un único argumento: mi padre. 

 

El presente documento recoge la memoria de esta propuesta, en un intento de desmenuzar, de desgranar su 

contenido. Para ello se ha estructurado en diferentes puntos o apartados, con el fin de explicar cada aspecto del 

proceso, tanto a nivel técnico como a nivel creativo, incluyendo, entre otras, imágenes de los trabajos que lo 

componen, y concluyendo con las valoraciones personales obtenidas tras finalizar esta andadura. 

 

Para adentrarse en este trabajo es fundamental conocer el contexto en el que se desarrolla, los antecedentes 

personales y el camino recorrido, con sus luces y sus sombras, hasta llegar a su materialización; las fuentes de 

inspiración y los referentes con los que se nutre; los objetivos propuestos, los recursos empleados para su 

consecución y la manera en la que se desarrolla el proceso creativo, desde su primer planteamiento hasta su final 

resolución. 
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2. CONTEXTUALIZACIÓN  

Aunque siempre me ha interesado todo tipo de manifestación pictórica, y mi intención es experimentar y 

expresarme en diferentes estilos en un futuro no muy lejano, siento una clara predilección por la pintura figurativa, 

y dentro de ésta, por la interpretación de la figura humana. 

2.1- Antecedentes personales. 

La mayor parte de los trabajos que he 

realizado durante mis estudios de Bellas 

Artes han seguido esta línea.  En algunos 

casos se ha tratado de planos medios o 

primeros planos de un sujeto, en los que la 

intención ha sido captar la personalidad del 

personaje retratado. 

                      Miguel, Óleo sobre lienzo (81x65) 

         Introducción a la Creación Artística, 2011. 
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En otros, el personaje ha cedido parte de su 

protagonismo al paisaje que le rodea. 

 

 

 

 

 

 

 

 

                     Sin título, Óleo sobre lienzo (130x97 cm.) 

         Introducción a la Creación Artística, 2011. 
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Ese espacio que rodea al individuo, y los elementos que lo constituyen han sido el punto de partida, ya desde cursos 

anteriores, de esta propuesta. Mis primeros trabajos de libre elección temática giraban en torno a la escena urbana. 

Retrataban situaciones cotidianas de personajes anónimos, en un intento de reflejar la realidad de un lugar concreto 

en un momento determinado. 

 

 

Sin título. Acrílico sobre tabla. (80x40 cm.) 

Creación Artística II, 2012.
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Durante el último curso, a la hora de definir 

y precisar el tema para el Trabajo de Fin de 

Grado, dentro del amplio y variado abanico 

de posibilidades que me ofrecía la escena 

urbana, opté por el retrato de individuos de 

mediana y avanzada edad en un espacio 

público: una avenida, un banco de madera 

situado en el borde de una acera, el interior 

de una guagua o una parada de bus. En 

definitiva, un retrato psicológico y social.  

 

 

 

 

 

      Sin título. Acrílico sobre lienzo. (146x114 cm.) 

                                     Creación Artística III, 2013. 

 
 



 11 

Partiendo de fotografías tomadas en las calles, con la intención de servir como primeros bocetos (del mismo modo 

que serviría el dibujo rápido de una escena que unos instantes más tarde será diferente), comencé un proyecto 

basado en una reflexión sobre nuestros ancianos y el inhóspito y poco acogedor paisaje en el que, habitualmente, 

pasean y pasan su tiempo. 

Tras la selección de imágenes y la realización de varios bocetos a lápiz, pastel y pintura acrílica, inicié la serie, en 

gran formato, investigando con la técnica de aplicación de capas finas y aguadas de acrílico, en combinación con 

otras capas más empastadas, con el fin de conseguir un efecto de transparencias, como de acuarela, en las zonas 

más luminosas, y más compacto y definido en los primeros planos.  

 

La falta de experiencia con esta técnica, justo en un momento “oscuro” de mi proceso creativo, se conjugaron para 

dar lugar a varios intentos frustrados, trabajos en los que, a mitad ya de camino, los resultados no eran los 

esperados. 

 

<<El proceso creativo de una obra de arte se parece mucho al  proceso creativo en general. Siempre está orientado a 

la resolución de problemas; posee una parte que podríamos llamar “oscura” y otra de “iluminación”>>.
4
 

 

 

                                                 
4
 Gau Pudelko, p. 22. 
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Imágenes:  

 

 

    

 
Boceto escena urbana.                                                              Intento 1 escena urbana 

Acrílico sobre lienzo (39x30 cm.), 2014                                Acrílico sobre lienzo   (130x97 cm.), 2014. 
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                Intento 2 escena urbana.                                                                            Intento 3 escena urbana 
Acrílico sobre lienzo (130x97 cm.), 2014                                                 Acrílico sobre lienzo   (130x97 cm.), 2014. 
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                 Boceto escena urbana                                               Boceto escena urbana                                             Intento 4 escena urbana 

      Grafito sobre papel, (28x21 cm.), 2014                   Pastel sobre papel, (28x21 cm.), 2014                  Acrílico sobre lienzo   (100x81 cm.), 2014. 
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Tras un breve periodo de reflexión comprendí que tanto esfuerzo fallido me había saturado y que las sensaciones 

que en un principio quería comunicar se habían desgastado. Sabía “exactamente lo que ya no quería”, y decidí 

buscar la luz dando un giro al planteamiento del proyecto.5  

 

El concepto del retrato psicológico destacaba con fuerza dentro del conjunto de las nuevas opciones que me 

planteaba, y, volviendo a analizar mis trabajos realizados en la asignatura Taller de Técnicas y Tecnologías IV 

(experimentando con algunas de las técnicas de la pintura mural), asumí que mi interés por retratar ancianos tenía 

mucho que ver con mi deseo de retratar a mi padre. De este modo, el proyecto en vez de dar un giro, dio un paso 

más allá, involucrándome aún más a un nivel sentimental. 

 

 

 

 

                                                 
5
 Sabina Gau, en el capítulo II de su libro El proceso de creación artística. Diálogo con lo inefable, habla de una lucha entre el pintor y la 

imagen en ejecución, en relación con el arte como <<único vehículo capaz de condensar, simbolizar y comunicar sensaciones>>. La autora 
propone el estudio de esta relación entre arte y sensibilidad como ayuda en la resolución de ciertas cuestiones:<<¿por qué  tantos pintores no 
saben cómo va a acabar su propio cuadro?; ¿por qué muchos artistas no saben exactamente lo que quieren, pero sí saben lo que no quieren?>>. 
Gau Pudelko, p.40. 
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Sin título. Técnica mural mixta (60x50 cm.)                                        Emiliano. Técnica mural “en seco” (65x54 cm.) 

Taller de Técnicas y Tecnologías IV. 2013.                                                 Taller de Técnicas y Tecnologías IV. 2013. 
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2.2- Nuevo planteamiento: retrato.  

 

Así, retomé mi trabajo, y comencé este nuevo planteamiento buscando información en ensayos y artículos 

sobre el retrato, indagando sobre precedentes de pintores que han retratado a alguno de sus progenitores, estudiando 

las obras de los grandes maestros retratistas, como Goya, Velázquez o Sorolla, y las de otros más actuales, y 

revisando nuevas fuentes de inspiración en la música, la literatura o el cine.  

Todo esto, además de impulsarme hacia un tipo de retrato, el que trata de captar la psicología del individuo, y hacia 

un estilo con tintes realistas, me reafirmó en mi intención de expresar cómo siento a mi padre. 

 

Retratar a una persona tan cercana ha supuesto un reto para mí, pues conozco al detalle cada “episodio” de su 

ánimo. Su sola mirada, su risa, el modo en que frunce el ceño o la forma de la arcada que modelan sus mejillas, son 

como un libro abierto para mi, por tanto, la dificultad a la hora de retratarlo, no solamente reside en representar esos 

rasgos que caracterizan su fisonomía, y procurar así un parecido físico aceptable, sino en interpretar su expresión, 

en plasmar sobre la tela esa emoción, ese sentimiento o ese pensamiento en el que se encuentra inmerso en ese 

determinado momento… y que yo lo reconozca. 
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Para Juan Amo Vázquez <<El retrato en cierto modo es la visión de un individuo sobre otro. Es una personal 

evocación; por tanto, no es imagen fiel s ino interpretación. Se trata de una obra cuyo tema o motivo principal es un 

ser humano concreto, que se le reconocen su dimensión física, y dentro del campo subjetivo en su dimensión 

psíquica, todo ello en un espacio intemporal>>.
6  

En mi opinión, cuando un artista logra traspasar lo puramente visual, y adentrarse en la personalidad del retratado, 

no sólo nos muestra un cuadro, sino que nos habla de su esencia. Y, si como afirma Inmaculada Rodríguez Moya, 

<<en el retrato se plasma la propia expresividad del artista>>
7, la esencia de éste contendrá tanto parte del personaje 

como del autor. 

 

 

 

 

                                                 
6 Amo Vázquez, p. 172 
7 Rodríguez Moya, p- 56. 
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3. REFERENTES 

De entre todos los artistas en los que me he fijado en algún momento dado, o que me han servido como 

referencia en una u otra cuestión relacionada con la pintura, he seleccionado a aquellos que han resultado más 

significativos a la hora de desarrollar mi trabajo, y con los que éste puede tener algún punto en común. 

La estructuración de este apartado agrupa a estos artistas de referencia en función del tipo de influencia que ejercen, 

teniendo en cuenta cómo afecta a este influjo la distancia temporal (no tanto en cuanto a la temática como en los 

aspectos relacionados con el estilo pictórico). De este modo, los subapartados 3.2 y 3.3, separan a los referentes 

históricos de los contemporáneos. 

Fuera del ámbito de la pintura, el subapartado 3.1 presenta un referente cinematográfico, que sirve de inspiración, 

por la temática que trata. 
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3.1- Referente cinematográfico. 

 

La película estadounidense On Golden Pond, titulada en 

España En el estanque dorado, adaptación de la obra de teatro 

homónima del autor Ernest Thompson. 

Dirigida por Mark Rydell en 1981 y protagonizada por Henry 

Fonda, Jane Fonda y Katharine Hepburn, el principal tema que 

aborda se centra en la relación entre un padre que soporta mal 

las limitaciones de la vejez y una hija que, a pesar de los 

desencuentros del pasado, desea acercarse al viejo.  

  

 

Cuando llegamos a la edad adulta, maduramos y empezamos a aceptar maneras de actuar, de otras personas, que 

antes no comprendíamos. Con la vejez, nos damos cuenta de cuáles son las cosas que de verdad nos importan y 

suavizamos nuestro carácter, a favor de recuperar o mantener esas cosas. Esta es la forma habitual y más sencilla 

con la que se resuelven los conflictos generacionales, y con la que resurgen los sentimientos que se habían 

escondido en el pasado. 
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3.2- Referentes históricos. 

Son muchos los referentes históricos que se pueden incluir dentro del género del retrato, pero fue a partir de l 

siglo XIX cuando se desarrolló un mayor interés hacia la representación de rostros anónimos, a partir de la 

investigación sobre la expresión del alma del individuo. Grandes maestros como Goya o Géricault plasman en sus 

obras el estado anímico de desconocidos, interpretando su dolor, su crueldad o su alborozo.8  

En las obras de estos autores he analizado la manera de representar los rasgos físicos característicos de los ancianos 

(las bolsas de los ojos, las arrugas, el color de la piel…), eliminando todo tipo de idealización y captando así la 

expresión del individuo. 

 

 

 

 

 

 

 

                                                 
8 Rodríguez Moya, p. 49. 
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Goya (1746-1828), uno de los pintores 

que desde siempre más he admirado, me ha 

servido de inspiración por la forma de captar 

la profundidad psicológica de sus personajes.  

La pincelada de Goya es suelta, pero muestra 

todos los detalles. Con sus toques de pincel, 

rápidos y empastados, da primacía a la 

expresión de los sentimientos, más que a la 

descripción objetiva de la realidad, 

anticipándose así al Expresionismo en casi 

cien años. 

 

 

                                                                                                                                       Goya, Tío Paquete. 1820-23. 
                                                                                        Óleo sobre lienzo. (39 x 31 cm.) 
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Théodore Géricault (1791-1824) en los 

últimos años de su vida se interesó por retratar la 

desesperación y el sufrimiento de la gente, 

destacando por su realismo y su enorme fuerza 

expresiva.  

Estudió a los grandes maestros tenebristas, sobre 

todo a Rembrandt, y de ellos aprendió a utilizar 

diferentes recursos.  

Me interesa, además de su manera objetiva de 

mostrar la realidad, el modo en que emplea la luz y 

el color para modelar las figuras y despegarlas del 

fondo (normalmente neutro, de colores pardos y 

oscuros), creando sorprendentes efectos de 

volumen. 
 

 

                                                                                                   T. Géricault, Retrato de mujer loca. 1822. 
                                                                                                        Óleo sobre lienzo (77 x 65 cm.) 
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3.3- Referentes contemporáneos 

Algunos destacados pintores, como Rembrandt, Picasso, Toulouse Lautrec o Van Gogh, entre otros muchos, en 

algún momento de su carrera artística han sentido la necesidad de pintar a uno de sus progenitores, pero son dos 

artistas más actuales los que han llamado especialmente mi atención, y me han servido como referentes, no sólo en 

cuanto a la temática (la tendencia a retratar a sus respectivas madres), sino en cuanto a su estilo, su paleta o su 

manera de componer:  

 

David Hockney (1937) uno de los artistas británicos más influyentes del siglo XX y uno de los grandes 

cultivadores del retrato contemporáneo.  

Retrata a sus padres en repetidas ocasiones, así como a otros personajes de su círculo más cercano. En estos 

trabajos se descubre la relación del artista con el retratado, el afecto que siente por cada persona. 

Conoce tan bien a los modelos, que sus respectivas fisonomías llevan tiempo archivadas en su memoria. Las 

actualiza en cada nueva pintura o dibujo mientras su curiosidad le lleva a probar distintas técnicas, medios, posturas 

y composiciones.  
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Hockney  reajusta su relación con el retratado en 

un ejercicio de autorreflexión profundizando de tal 

modo en su propia personalidad, que sus retratos 

nos muestran más de él que del personaje retratado. 

Hay quien opina que sus obras son una especie de 

autorretratos. 

Me interesa especialmente de este artista su manera 

de utilizar la pintura acrílica, utilizando colores 

vivos y alegres para presentar la vejez en un tono 

sereno, amable y desenfadado. 

 

 

 

 

                                               David Hockney. Mum, 1990. 

                                               Óleo sobre lienzo. (91x61cm) 
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David Hockney. My parents. 1977. Óleo sobre lienzo. (183x183cm) 
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Lucian Freud (Berlín, 1922 – Londres, 2011), considerado como uno de los artistas figurativos más 

importantes del arte contemporáneo. 

La serie de retratos que pinta de su madre, de gran profundidad psicológica, puede considerarse como uno de los 

más importantes y representativos trabajos de la escuela neofigurativa inglesa. Se trata de varios retratos, en 

pequeño formato, en los que a base de crudo realismo y gran fuerza expresiva, el artista escruta cada marca, cada 

arruga, cada mancha de la vejez, logrando traspasar las capas de la piel con cada pincelada, para explorar otros 

pliegues más íntimos, los del interior. 

Me interesa la intensidad objetiva con la que Freud aborda un tema tan cercano y personal, además de algunas 

características más concretas de su estilo, como su manera de construir el rostro con manchas muy expresivas, unas 

veces gruesas y curvadas, otras angulosas y más finas; el modo en el que introduce los tonos ocres, los grises y los 

verdosos en el color de la piel, consiguiendo así un efecto de piel madura y ajada; los encuadres cercanos (los 

retratos de su madre son casi siempre primeros planos), a veces fragmentados, y la postura ensimismada de la 

retratada que, junto con la dirección de la mirada, aportan a la obra un toque de melancolía y de ternura. 
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                                           Lucian Freud The Painter's Mother, 1972                            Lucian Freud, Madre del Artista III, 1972 
                                             Óleo sobre lienzo (14 x 17,8 cm.)                                               Óleo sobre lienzo (23,5 x 32,4 cm) 
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4. OBJETIVOS 
 

El objetivo general que plantea esta propuesta es la realización de una serie de retratos de carácter realista, 

basados en el aspecto psicológico de un único protagonista, una persona de mi entorno más íntimo y cercano, mi 

padre.  

La idea es que cada uno funcione como un episodio en una obra literaria, describiendo una determinada actitud, una 

emoción o un estado de ánimo y la manera en que lo expresa el retratado. La intención es que el conjunto revele el 

argumento de un único relato. 

En consecuencia, la propuesta mostrará la relación existente entre la realidad, la expresión pictórica y los sentimientos 

y emociones de la autora. 
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5. METODOLOGÍA 
 

Punto de partida. 
  

Los retratos que presenta esta serie partieron de fotografías del protagonista, tomadas como primeros bocetos 

del proyecto.  

Tras seleccionar aquellas que me resultaron más interesantes y ofrecían más posibilidades plásticas, tanto a nivel 

técnico como creativo, fueron analizadas detenidamente, con una triple finalidad: 

-Planificar la composición, probando diferentes encuadres, fragmentando, desplazando el centro de interés hacia un 

lado, subiéndolo o bajándolo, etc.  

-Plantear y examinar las diferentes posibilidades cromáticas, los contrastes, las luces y las sombras, los matices, etc. 

-Estudiar la fisonomía del personaje: proporciones, distancias que separan los elementos, irregularidades y rasgos 

característicos, o las tonalidades y las texturas de la piel. 

 

Soportes 

Una vez seleccionadas las primeras imágenes, el siguiente paso fue decidir sobre qué tipo de soporte 

interpretarlas. 
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La elección del formato es importante en una composición, pues en función de su forma, tamaño y orientación 

espacial, las cualidades emotivas connotadas serán diferentes. 

Un formato grande me pareció excesivo para un retrato en primer plano que trata de expresar una sensación de 

intimidad y cercanía. Por el contrario, un tamaño demasiado pequeño contendría demasiado la imagen. 

Opté por un formato mediano pues consideré que era el más adecuado para recoger la personalidad del retratado. 

 

En cuanto a la forma y la orientación espacial, la mayor parte de los retratos fueron realizados sobre un soporte 

rectangular, orientado verticalmente. La verticalidad se asocia con el “yo”, con la intimidad, con el interior. 

Para uno de los retratos se optó por la forma cuadrada, que simboliza lo eterno, lo estático, lo inamovible y 

transmite estabilidad.9 

 

Antes de iniciarse el proceso creativo, los soportes recibieron un tratamiento adicional: varias capas finas de 

imprimación sintética a base de resina acrílica (Gesso), con el fin de servir de base consistente para las 

transparencias, evitando así la excesiva porosidad y la tendencia a amarillear del lienzo. 

 

 

                                                 
9 Chevalier, pp. 370-468. 



 32 

Procedimiento pictórico 
 

La pintura acrílica ha sido el procedimiento elegido para la resolución técnica de esta práctica pictórica. 

Este medio resulta muy apropiado para el empleo de aguadas o veladuras muy finas, debido principalmente a su 

rápido secado, que permite superponer colores sin tener que esperar demasiado tiempo y sin correr el riesgo de 

embadurnar la capa de debajo. 

Otras ventajas de este procedimiento son su versatilidad y su permanencia. La pintura se mantiene firme sobre el 

soporte, sin cuartearse, endurecerse o amarillear con el paso del tiempo. 

 
 

Técnica 
 

La principal técnica empleada durante del proceso de realización de esta serie de retratos ha sido la 

aplicación (siempre con brochas y pinceles sintéticos de pelo suave) de capas finas de pintura, muy aguadas, 

superponiendo un color sobre otro, con el fin de conseguir la forma, el volumen y las luces y sombras a través de 

trasparencias. La intención ha sido conseguir un efecto parecido al de la acuarela. 

Antes de encajar la imagen en el lienzo se aplicó sobre éste una capa muy aguada y prácticamente uniforme del 

color que predominará en el retrato, obteniendo así una base sobre la que después destacar la figura. 
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Tras el encajado, se comenzó pintando las facciones y las zonas de oscuridad con aguadas semiopacas de tonos más 

o menos intensos, para a continuación alternarlas y combinarlas con aguadas amplias y transparentes,  

construyendo así las zonas oscuras y reservando o “acorralando” la luz. 

 

Además de la técnica de transparencias con acrílicos, en ocasiones se han probado otras técnicas para tratar de 

conseguir diferentes efectos: 

-Difuminado o fundido, utilizando un pincel húmedo para suavizar contornos demasiado marcados. 

-Técnica “Húmedo sobre húmedo”, aplicando una capa de color sobre otro que aún no está seco, con el fin de 

lograr un efecto borroso, como desenfocado; o una capa sobre otra húmeda, del mismo color, tratando de difuminar 

el contorno. 

-Lavado o fregado con esponja, buscando una textura áspera, desgastada, o para eliminar el exceso de color. 

 

Paleta/color 
 

La paleta utilizada para la elaboración de este trabajo se caracteriza principalmente por el predomino de los 

colores neutros, insistiendo en el afán de dotar de una cierta intimidad y serenidad a la serie. 
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Cronograma. 

 

Semana 1 Semana 2 Semana 3 Semana 4 

Febrero Anteproyecto. Planteamiento temático, búsqueda de información. Fotografías, selección  y primeros bocetos. 

Marzo Bocetos Escena urbana 1 Escena urbana 2 P. en común. Escena urbana 1 y 2 

Abril Nuevos intentos de Escena urbana (3 y 4). Búsqueda de información 

 

Mayo 

Escena urbana 4 Nuevo planteamiento: 

Retrato. 

Sesiones fotográficas. Selección de imágenes. Búsqueda de 

información. 

 

Retrato 1 

 

Retratos 1 y 2 

 

Retrato 2 

 

Retrato 3 

 

Junio 

Búsqueda de información y nuevos referentes. 

 

Retratos 3 y 4 

 

Retrato 5 

 

Retrato 6 

 

Julio 

Búsqueda de información. Planeamiento y estructuración de la memoria. 

 

 

Agosto 

 

Búsqueda de información. Estructuración y redacción de la memoria. 

 

Sept. 

Finalización y correcciones de los retratos. Redacción 

y acabado de la memoria. 

 

Entrega del proyecto 

 

Exposición. 
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6. DESARROLLO DE LA PROPUESTA (PROCESO CREATIVO)  
 
 

Cada “episodio” de la serie de retratos que presenta esta propuesta es una interpretación de una imagen,  de 

un “sustituto” de la realidad. 

Para José Luis Tolosa un “sustituto” nos ayuda a conocer las cosas, pues no siempre podemos tener un fácil acceso 

a ellas. <<Nos cuenta, nos enseña, nos muestra y nos hace comprender, siempre y cuando hagamos el esfuerzo de 

interpretación correspondiente>>.
10 

Utilizo la fotografía como herramienta fundamental en mi trabajo. Creo que ésta, no sólo no ha conseguido 

suplantar a la pintura, sino que además la ha liberado de <<la esclavitud y servidumbre del dibujo objetivo>>.11  La 

intención a la hora de usarla es, siguiendo el consejo de Tolosa, hacer un “esfuerzo de interpretación”. 

 

 

 

                                                 
10 Tolosa, p. 29 
11 Amo Vázquez, p. 173. 



 36 

Durante el proceso de selección de las imágenes que servirán de “sustituto” en este proyecto,  se tuvieron en cuenta 

dos aspectos o puntos de vista.  

-Por un lado, un punto de vista técnico, relacionado con la calidad de la información que ofrecen las imágenes, la 

iluminación o las posibilidades compositivas. 

-Por otro lado, un aspecto más relacionado con lo emocional, que no atiende a ninguna cuestión concreta, sino que 

se basa en la percepción de un sentimiento y  en el sentimiento que produce esa percepción.12  

 

Cada “episodio” nace de un sentimiento. No sabría explicar con exactitud qué fue lo que lo motivó, tal vez un 

gesto, una mirada, una prenda de vestir desaliñada, o el recuerdo de una situación… 

 

 

 

 

 

                                                 
12 Sabina Gau habla de la relación funcional entre sensación, sentimiento o emoción y la percepción: “Los sentimientos influyen en la 

percepción y la percepción en los sentimientos”. Cita a Carlos Castilla del Pino, que en su Teoría de los sentimientos explica cómo éstos “nos 

conducen y nos dirigen hacia el objeto” actuando sobre la percepción de ese objeto y favoreciendo así su capacidad de ser selectiva. Gau 

Pudelko, p.40. 
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EPISODIO 1. Afecto. 
 

La fotografía que sirve de referencia para la realización de este primer episodio, nos muestra al protagonista 

en una posición frontal, mirando directamente al espectador.  
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La intención, a la hora de interpretar la imagen sobre el lienzo, es captar esa mirada serena y conciliadora, y 

colocarla, como centro de interés del cuadro, en una posición muy centrada, justo por encima de la línea imaginaria 

que lo divide horizontalmente, atrayendo así la atención del observador. 

Junto con el predominio de una gama de colores ocres y verdes, esta mirada pretende aportar a la escena una 

sensación de calma y profundidad. 

 

 

El proceso de elaboración comenzó, sobre una aguada 

global en ocre, señalando las facciones y las sombras 

con tonos oscuros y matices fríos, para después ir 

construyendo el volumen de la figura con manchas 

amplias, muy finas y aguadas en los tonos de la piel, 

reservando las zonas de luz, en las que se mantendrá 

el ocre claro de la primera aguada de base.                      



 39 

 

La zona de más luz se sitúa en la parte izquierda del soporte, compensando así el peso de la composición que, 

según Kandinsky, recae en el lado derecho. Esta parte (izquierda) contiene además el elemento de más peso, el ojo 

derecho del retratado. El iris y la sombra de los párpados, como círculos concéntricos, destacan por el contraste de 

sus valores cromáticos oscuros y sus matices fríos, dentro de una zona cálida y clara. 

Esta fuerza de atracción, además, se compensa con el ritmo de los pliegues de la camisa, que aún a pesar de su 

homogeneidad y regularidad, rompen levemente el equilibrio estático que otorgan, entre otros factores, la gama 

cromática, la frontalidad, y la simetría especular de la imagen. 

El resultado de este primer intento pretende transmitir serena y silenciosamente, la actitud afectuosa con la que 

posa el retratado. 
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                                            Episodio 1. Afecto. 

                                                                                                                                            Acrílico sobre lienzo. (81x65 cm.), TFG, 2014. 
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EPISODIO 2. Recelo. 
 

Con la cabeza apoyada sobre una almohada, en un momento de reposo el protagonista de la imagen se ve 

sorprendido por la cámara fotográfica. Tal vez por eso se muestra expectante, sospechando que la escena tiene algo 

que ver con él.             
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Las primeras manchas de este trabajo se colocaron sobre un fondo ocre-amarillo pálido. A medida que se añadían 

capas aguadas de azul, el gris azulado resultante restaba fuerza a la imagen  y la apagaban. 

      

 

Así, se optó por construir el fondo con matices más cálidos de ocres y rojos medios en la zona de luz (superior 

izquierda), tratando de lograr una atmósfera luminosa e intensa, para después ir degradando el color hacia los rojos 

más fríos, garanzas y púrpuras, que sin debilitar la imagen, aportan oscuridad y sensación de intriga e inquietud.  
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La composición del retrato se organiza en base a una línea diagonal imaginaria, la  diagonal armónica de 

Kandinsky, que atraviesa el soporte desde su extremo inferior izquierdo hasta el superior derecho, separando la 

zona de máxima luz (izquierda) de la de sombra (la sección inferior derecha, que según el autor antes mencionado, 

es la zona más pesada del soporte), y equilibrando ambas (Arnheim propone que el peso por color se puede 

equilibrar con el peso por ubicación). 

El centro de interés, de nuevo la expresiva mirada del retratado, al estar situado en una posición bastante centrada, 

contribuye en la labor de equilibrar y armonizar la composición. 

La cabeza, levemente inclinada y parcialmente fragmentada, se muestra en un encuadre muy cercano y desplazado 

hacia la derecha del cuadrado que da forma al  campo pictórico, compensando así el peso de la máxima luz de la 

izquierda. 

Kandinsky identifica el cuadrado con el color rojo. Para él esta figura es estática, transmite tranquilidad y 

estabilidad. 

El formato cuadrado junto con el predominio de los tonos rojizos de este retrato, se combinan a la perfección a la 

hora de transmitir la sensación esperada: una leve inquietud, reposada, o un menguado y confiado recelo. 
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                               Episodio 2. Recelo.  

                                                                                                                                         Acrílico sobre lienzo (60x60 cm.) TFG, 2014. 
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EPISODIO 3. Complicidad. 
 

Con un gesto conciliador, el protagonista de la imagen de referencia de este retrato, nos muestra una media 

sonrisa. La cabeza ladeada, mirando hacia arriba, buscando quizás al cómplice de alguna intriga. 
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Sobre un fondo ocre pálido, los rasgos físicos más característicos y las zonas de sombra se marcaron con un tono 

más saturado del mismo color, pues desde un principio la idea fue crear con los ocres y amarillos un espacio cálido 

y luminoso envolviendo la figura. 

 

           



 47 

En la composición de este retrato se aprecian tres zonas que no obedecen a ningún sistema modular, sino al color 

que en cada una predomina: la zona donde se sitúa el rostro (desde el centro hacia la derecha del soporte), con los 

rojizos anaranjados y los rosados de la piel, contiene además el centro de interés; la parte media-superior izquierda, 

un espacio vacío que atrapa la máxima luz; y la parte inferior del lienzo, ocupada por la vestimenta del 

protagonista, en la que se optó por aplicar tonos violetas para contrarrestar la atracción visual que provocan los 

colores claros y cálidos del fondo, resultando así un interesante contraste entre dos complementarios. 

Estos tonos violetas de la camisa, junto con los claroscuros del rostro, construyen el volumen de la figura, y la 

despegan del fondo. 

Los pesos de la composición se reparten entre estas tres zonas, por lo que ésta resulta bastante equilibrada: por un 

lado la mirada, en el centro visual del campo pictórico, que ejerce bastante atracción; por otro, la zona de máxima 

luz y a la que se dirige la mirada (otorgándole aún más peso); por último el ritmo simple de la camisa, que repite 

formas, texturas y brillos en la construcción de sus pliegues. 

 

Para concluir este trabajo, con una brocha de pelo suave y bastante ancha, se aplicó una veladura en un tono 

amarillo claro, casi blanco, desde la zona de luz (tratando de potenciarla) hasta el rostro, buscando el efecto borroso 

que la claridad intensa produce en la percepción de los cuerpos, e igualando así ese espacio luminoso con la 

intensidad de la expresión del retratado. 
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                                                       Episodio 3. Complicidad. 

                                                                                                                                            Acrílico sobre lienzo. (81x65 cm.), TFG, 2014. 
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EPISODIO 4. Reflexión. 
 

Este “episodio” parte de una fotografía en la que el protagonista se muestra ensimismado. Con la cabeza 

inclinada hacia el suelo y la mirada perdida en la sombra, permanece absorto y muy distante de lo que ocurre a su 

alrededor.  
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Con un marcado predominio de tonos azules, como si el lugar donde se halla el pensamiento del protagonista 

fueran las nubes, la intención de este retrato es captar la profundidad de ese momento, la distancia a la que se 

encuentra su mente, tratando de generar una atmósfera de claridad fría alrededor de su rostro, que, como un óvalo 

donde se reúnen los matices más cálidos que hay en la escena, constituye el centro de interés de la composición.  
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En este trabajo se comenzó utilizando solamente tonos azules para la primera mancha. Su posterior combinación 

con el rojo medio aportó la forma y el volumen de la imagen, oscureciendo las zonas de sombra y aportando color 

al rostro. Finalmente, con la aplicación de una capa muy aguada de amarillo pálido, se obtuvieron los anaranjados 

de la piel, los azules grisáceos y los reflejos verdosos del pelo y del fondo. 

 

El cuadrante derecho, además de sostener el mayor peso de la composición, contiene casi la totalidad del rostro, la 

mirada y los tonos más vivos. Sin embargo la repetición de elementos (franjas horizontales) de la parte superior, y 

el punto al que se dirige la mirada del sujeto (inferior izquierda) actúan conjuntamente para compensar ese peso, y 

dotar de equilibrio a dicha composición. 

 

La gama de azules, entre medios y claros se asocian con el cielo y connotan distancia. El efecto de estos tonos 

apastelados, en capas muy finas, transparentes, dejando asomar los blancos, provoca en este retrato una sensación 

etérea, íntima, sutil, siendo el color de la carne lo único que sitúa al personaje en la tierra. 
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                                                Episodio 4. Reflexión 

                                                                                                                                      Acrílico sobre lienzo. (81x65 cm.), TFG, 201 
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EPISODIO 5. Desazón. 
 

En la imagen que ha servido de referencia a la hora de realizar este retrato, el sujeto aparece ladeado, 

adelantando su hombro izquierdo, mientras su rostro, se inclina hacia el lado opuesto. La mirada, contrariada, se 

dirige hacia fuera del encuadre, como si buscase allí el motivo de su preocupación. 
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La inclinación de la cabeza es, comúnmente, indicio de malestar, de intranquilidad. Si además nos fijamos en la 

expresión de los ojos y la boca apretada, podemos deducir que el pensamiento que embarga al personaje le provoca 

cierta desazón. 

La intención es captar ese estado de ánimo e interpretarlo sobre el soporte con una gama de pardos y verdes, 

neutros y fríos, y combinarlos con transparencias de amarillo limón, que, al parecer de Kandinsky, connota dolor e 

inquietud. 

Las primeras manchas de este trabajo construyeron el volumen con estos colores pardos y neutros, sobre una base 

fina de ocre apagado. Después, respetando las luces, se fueron añadiendo tonos transparentes para situar las 

sombras y elaborar el color de la piel.  

 

La composición de la imagen se organiza en torno a la diagonal inarmónica de Kandinsky (desde la esquina 

superior izquierda hasta la inferior derecha del soporte), con el fin de transmitir inquietud, desasosiego…un estado 

anímico poco armonioso.  

Esta diagonal divide el soporte en dos mitades ambigüas en cuanto a la distribución de los pesos. Para compensar 

ese desequilibrio, se trató de crear un fondo llamativo, con ritmo, en la parte superior derecha, trazando una serie de 

franjas semiopacas, casi verticales (aprovechando la idea que aportan los pliegues de la cortina que aparece en la 

fotografía de referencia), y entre ellas otras franjas muy claras, casi blancas.  
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Sin embargo este efecto sobrepasó su función, atrayendo 

demasiado la visual del espectador, y quitando así 

protagonismo a la figura, por lo que fue necesario corregirlo. 

Se frotó con esponja en las capas más oscuras y opacas, con 

el fin de disolverlas y, una vez secas, se suavizaron con 

veladuras de amarillos y verdes claros, consiguiendo, de este 

modo, devolver a la inquietante expresión del protagonista la 

atención de las miradas. 
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                                                 Episodio 5. Desazón. 

                                                                                                                                 Acrílico sobre lienzo. (81x65 cm.), TFG, 2014. 
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EPISODIO 6. Reproche. 
 

De nuevo ladeado, y con la cabeza inclinada, el protagonista de la imagen de referencia nos mira fijamente, 

pero esta vez, sus ojos, más que expresar, interrogan, mientras su boca, firmemente cerrada, desaprueba y nos mira 

indignada. 
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En esta ocasión se trató el fondo con una capa aguada de azul claro, con la intención de transmitir una sensación tan 

fría como la del hielo. Con el mismo fin, se marcaron los rasgos físicos y las sombras también en azul, para después 

matizarlos con capas finas de rojo medio, resultando así un secundario, el violeta, en las zonas oscuras y en las 

facciones.  

 A medida que iba apareciendo la expresión seria y el gesto de enfado, me iba sintiendo incómoda al enfrentarme a 

esa mirada. Así, casi por inercia, me dediqué exclusivamente al rostro, buscando desenfadarlo con colores más 

alegres y variados, tratando  de encontrar en él una sensación más cálida. 
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Después seguí elaborando el resto de la imagen, el 

fondo y la vestimenta, con los colores elegidos 

previamente en el proceso de planificación de la 

imagen, azules fríos y agrisados que, comprobé, no 

se adaptaban al giro que había tomado la idea.  

 

 

 

Replanteé de nuevo la paleta y opté por neutralizar el rostro, y lavar el fondo para dejar un azul desgastado y, sobre 

esa textura aplicar un matiz más cálido, que no desentonara con los tonos de la piel, dejando de este modo la 

intención de captar el gesto amargo, de censura, tan sólo en la expresión del retratado. 
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                                                     Episodio 6. Reproche. 

                                                                                                                                      Acrílico sobre lienzo. (81x65 cm.), TFG, 2014.                                                          
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7. CONCLUSIONES 
 
 

Algunos artistas, como Monet o Cézanne trabajaron de manera recurrente fijándose en un mismo motivo, con 

el fin de <<comprender la realidad por medio del hacer y el observar>>.
13 

A base de insistencia y repetición del modelo, cada uno buscó “mirando y haciendo”, las distintas visiones del tema 

que les interesaba. A Monet la incidencia de la luz cambiante sobre el modelo en cuestión; a Cézanne la variación 

de la estructura de un mismo lugar visto desde diferentes ángulos. 

 

La repetición del mismo motivo en la serie Episodios me ha ofrecido la oportunidad de apreciar cómo la captación 

y representación de los diversos gestos y expresiones de un individuo, ponen de manifiesto las variadas actitudes 

que definen su personalidad y su carácter. 

Del mismo modo que Hockney archiva en su memoria las fisonomías de sus modelos, en la mía, “mirando y 

haciendo” reiteradamente, ha quedado registrado todo rasgo, todo pliegue, toda sombra…que dan forma al rostro 

de mi padre. 

 

                                                 
13

 Tolosa,  p. 20 
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También a base de práctica y repetición, este trabajo me ha servido para mejorar la técnica de transparencias con 

acrílico, y a superar los problemas que encontré al iniciar este proyecto con la representación de escenas urbanas 

(que pienso retomar próximamente). Aunque en los primeros retratos de la serie aún se advierte cierta inseguridad, 

he aprendido que insistir sobre la mancha, y que el hecho de añadir más y más capas de pintura a un cuadro, 

normalmente no lo mejora, ni lo acaba, al menos en el uso de esta técnica.  

Creo que ahora ya entiendo cuándo el cuadro está acabado, aunque tenga poca pintura, o menos horas de trabajo de 

lo acostumbrado.  

Poco a poco me he ido sintiendo más cómoda con la técnica de transparencias con acrílicos en el retrato. La idea 

que tengo de ella es un poco metafórica: como si las finas capas de color dejasen transparentar también otras más 

profundas, las del interior. 

También he ido aceptando y  asumiendo que mi gusto por la escasez de pintura (ahora que lo encuentro tan válido, 

a la hora de considerar un trabajo como terminado, como el gusto por el empastado), puede tener mucho que ver 

con un rasgo del carácter de mi padre, que, por cierto, he heredado: la austeridad.  

No me refiero a una austeridad que trata de ahorrar pintura, sino a una filosofía de vida, a una manera de ser, y al 

hecho de que en la pintura, cada uno se expresa como realmente es. 
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Pero no voy a entrar más en mi manera de ser o en la de mi padre.  

Cuando empecé este proyecto, sí tenía la intención de hablar más claramente de la personalidad de su protagonista, 

de cómo ésta se ha suavizado con la edad, y de mi relación con él. Después, con cada retrato me he dado cuenta de 

que la pintura es la mejor manera, y la más íntima, de decir cómo veo y siento a mi padre, y expresar todos esos 

sentimientos que me nacen hacia él. 

 

Todas las personas que conocen de cerca a mi padre y han visto este proyecto, lo han reconocido en cada una de sus 

expresiones, en cada “episodio”. Ahora quiero comprobar si quien conoce de cerca mi pintura la reconoce también. 
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