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Resumen

La presente investigacion plantea un dialogo practico-conceptual entre la fotografia y las artes graficas, analizando como ambas
manifestaciones pueden converger en una propuesta visual hibrida presentada en un libro de artista, el concepto para concretar esta
propuesta fue el de la introspeccion del ser llevado a la imagen y materializado en un libro de artista de artes graficas/fotografico. Para
lograrlo, se indaga en conceptos como la percepcion, el lenguaje visual, la reproductibilidad técnica y la grafica expandida, tomando
como referente el trabajo de artistas como Lihie Talmor, Helena Arellano, Masao Yamamoto y Gerhard Richter. A partir de este cruce
de medios, la captura fotografica se transforma en huella grafica mediante el uso de transferencias y técnicas de grabado calcografico,
dando cuerpo a un libro de artista. Esta produccion busca articular la experimentacion técnica con una mirada introspectiva, proyectando

la obra como un espacio de reflexion tanto para la autora como para el espectador.

Linea de investigacion: Grafica expandida/Libro de artista.
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INTRODUCCION

La necesidad humana de la expresion y el autoconocimiento se han dado desde tiempos remotos, evaluando términos como la
introspeccion del ser como un concepto abstracto del pensamiento, entendiendo primero que somo seres, entes de existencia que pueden
hacerse consientes sobre su propio existir “...esto apunta a que los seres humanos tienen en exclusividad una predisposicion o una
concepceion previa del ser que no tienen los otros entes.” (Gonzalez, 2022, p. 43), debido a esto, paralelamente no solo somos entes
consientes de nuestra existencia, sino criaturas de creacion e invencion que manifiestan parte de su existir a través de expresiones
plasticas, esto se explica por nuestros procesos de cognicion y entendimiento, los cuales muchas veces se representan mediante las
demostraciones artisticas, y en las que, de forma constante el arte es usado como un medio de compresion y canalizacion de pensamiento

mediante la creacion de una obra.

Con esto en cuenta, se estudio la generacion de una obra por medio de como la imagen visualiza el proceso de introspeccion a través de
la fotografia y las técnicas de estampacion, usando para ello la percepcion, el lenguaje visual, la reproductibilidad técnica como medios
artisticos que se observan en el trabajo de artistas como Lihie Talmor, Helena Arellano, Masao Yamamoto, Gerhard Richter, entre otros;
usando la fotografia como medio para un resultado grafico, que pueda generar una mirada hacia el interior de la autora, con aspecto
formal en un libro de artista, construido desde el proceso metodologico de proyecto investigacion-creacion, para obtener los datos y

aportes a la grafica de campo expandido, a través del método de autoorganizado para dar una estructura formal al resultado.



Es destacable que la investigacion se estructura en los siguientes capitulos: capitulo como el planteamiento de la propuesta, el capitulo
dos los antecedentes teodricos y plasticos mencionados en los artistas, el tercer capitulo el desarrollo metodologico del proyecto
investigacion creacion junto al enfoque y disefio de la investigacion, por ultimo, el capitulo cuatro comprende los procesos, resultados,

conclusiones y aportes del proyecto.







CAPITULO1

LA PROPUESTA

Desde siglos anteriores, principalmente desde el XIX, las técnicas graficas de estampacion y la fotografia se han ido expandiendo, mas
que por su uso, por la intension de registrar, de alguna forma la memoria humana, trabajandose en conjunto o de manera individual. Por
ello, ambas técnicas han experimentado avances en los Ultimos afios, siendo el medio fotografico el que ha tenido mayor auge por su
inmediatez y utilidad, no solo artistica, sino de archivo, un ejemplo de ello es la post-fotografia, término acuiado por Joan Fontcuberta,
el cual expresa la trasformacion de la misma, que evoluciona de un registro de la realidad, para convertirse en un lenguaje de

comunicacion social.

Asi mismo, de forma paralela, aunque las artes graficas tradiciones fueron desplazadas en esas areas, al menos como medio de registro,
también se ha expandido a la disciplina artistica, donde, a través de la experimentacion y avance de la tecnologia, el mismo, de manera
contemporanea ahora se inclina hacia una grafica de campo expandido, transformando el concepto de grabar hacia aspectos mas
experimentales, en el cual, la estampa abandona el marco bidimensional, se permite una hibridacion de recursos, dentro de la cual se
concibe la impresion como un proceso de pensamiento, no solo técnico. Ahora bien, debido a estas evoluciones ha cambiado la forma

de hacer imagenes tanto fotograficas y graficas, segiin Gianetti (2001):

Estabamos delante de la imagen y ahora estamos en lo visual. Estar en lo visual de la imagen tiene una doble connotacion: tanto

desde la nocion de vivir en la imagen como desde el proposito de participar en la imagen. Esta participacion o accion es factible



a partir del empleo de los sistemas digitales en los mas diversos ambitos de la cultura y de la comunicacion interhumana”.

(Gianetti, 2001, p.151, citado por Barragan, et al., 2014, p.17).

Lo que nos llevo justamente a la comprension de que en la actualidad, no solo es la imagen, sino se debe tomar en cuenta el proceso que
esta detras de la misma para su comprension, razon por la cual fusionar dos procesos para obtener un resultado nos enseii6 esta doble

connotacion.

Con base en ello, al complementar estas dos areas, se pretendio que desde el medio fotografico se pueda anclar un punto de partida que
nos lleve a contemplar un resultado grafico, para esto, haciendo uso de distintas técnicas graficas como, el grabado, el litho-poliéster,
etc.; cuyas cualidades van a prevalecer por la naturaleza de los medios a usar, se busco generar imagenes finales que encarnaron el

concepto de la introspeccion artistica.

Dichas imagenes resultantes de un proceso de indagacion y experimentacion, fueron contenidas en un libro de artista, pues la idea era
evidenciar de manera grafica el resultado, una obra donde ambos medios pudieran converger, no solo de forma fisica, sino que con base
en la percepcion visual, se fusionen, ya que esta se puede definir como: “...un proceso o conjunto de procesos cognitivos que realizamos
de manera especifica en torno a la informacion visual, con los que interpretamos la realidad y nos conducen a la accion.” (Urchegui,

2015, p. 21).

Puesto que, este proceso cognitivo requiere un enlace para su expresion, el cual es el lenguaje visual, que se refiere a la informacion

visual que encajamos en un codigo especifico, que se logra interpretar, ya que segin Jardi (2012) “pensamos con imagenes” es por ello
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que parafraseando a Urchegui (2015) se obtiene al mantener el codigo visual en el pensamiento, lo que genera que se traduzca en un tipo

de lenguaje grafico no verbal, mediante una accion grafica que permiti6 alguna expresion.

En este sentido es importante destacar que: “Cualquier representacion grafica es siempre una interpretacion, no importa qué tan fiel a la
realidad esté la proporcion y la atencion al detalle. Los graficos siempre intentan explicar la realidad.” (Malamed, 2011, p. 104), y para

esta propuesta se usé la representacion grafica a través de la fotografia, porque dicha funcion se da

Cuando la imagen retrata algo situado en un nivel de abstraccion mas bajo (cercano a la percepcion) que la propia imagen. Una
fotografia o un dibujo tienen un nivel de abstraccion que nos lleva a interpretar lo que retratan por sus cualidades (formas, colores)

(Urchegui, 2015, p. 99).

Y que en palabras de Arnheim (1998) se concuerda con que al ser la representacion, una abstraccion, esta posee diferentes niveles segun
el observador. En consecuencia, al ser la representacion abstracta en algin grado, variando en la interpretacion del espectador, se busco
valerse de la funcion del simbolo que se da en la imagen, cuando la misma representa algo en un nivel de abstraccion alto (méas cercano
al pensamiento) y que permitio de esta forma, encarnar un concepto o significado, que en este caso se percibiera el concepto de

introspeccion.

Con el objeto de abordar la encarnacion de significados, parafraseando a Danto (2008, p. 68), la posmodernidad hizo que se cobrara
conciencia de la necesidad del significado en el arte, que se analizara desde otra perspectiva y expandir su hermenéutica a una vista mas

contemporanea, haciendo que el significado pueda encarnarse en la obra, que esta, incluso se pueda leer como un texto a través de dicha
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encarnacion, que no es otra cosa que, hacer uso de los signos para comunicar de forma ya sea connotativa o denotativa, mediante el uso

del lenguaje visual.

En este sentido, se explord la imagen no como un fin en si mismo, sino como un espacio de transito entre lo exterior (el recurso
fotografico) y el interior, (revelado en la grafica), usando el arte como medio que parte de un concepto intangible (como es la

introspeccion del ser), un proceso cognitivo, que se materializa en un objeto fisico que deja huella como lo es la estampa.

En sintesis, de los puntos anteriores, se indagd sobre el uso del lenguaje visual para ver como el mismo resulta de un didlogo entre la
fotografia y la grafica, usando para esto imagenes fotograficas llevadas a la grafica contemporanea del campo expandido, que sirvieron
para ilustrar la introspeccion de la autora, debido a que la investigacion tuvo como enfoque que mediante la articulacion técnica se diera
de forma visual el concepto de introspeccion, a través de un expresion visual, artistica y conceptual, contenido en la estructura de un

libro que permitiera la trasmutacion de un habitaculo que contuviera el pensamiento del ser en la grafica.

Buscando dar respuesta a las interrogantes ;Como crear un libro de artista que visualice la introspeccion del ser, indagando las
posibilidades expresivas de un dialogo entre la fotografia y las artes graficas contemporaneas? ;De qué manera el libro de artista se
muestra como manifestacion artistica para la introspeccion a través de la fotografia y la grafica?; ;Como identificar, de forma teorica y
visual, la relacion entre percepcion, lenguaje visual y el concepto de introspeccion del ser en la creacion artistica contemporanea?; ;Qué

procesos de experimentacion conducen al desarrollo de un libro de artista, que por medio de las técnicas graficas permita la transmutacion

12



de la imagen fotografica en una estampa que conceptualice la introspeccion del ser?; ;Qué elementos permiten desarrollar una serie de
estampas que evidencien el dialogo técnico y conceptual propuesto, culminando en la realizacion de un libro de artista?

Objetivo General

Crear un libro de artista que visualice la introspeccion del ser, indagando las posibilidades expresivas graficas de un diadlogo entre las

fotografia y las artes graficas contemporaneas.

Objetivos Especificos

1. Analizar el libro de artista como manifestacion artistica que vincula la introspeccion a traveés de la fotografia y la grafica.
2. Identificar, de forma teorica y visual, la relacion entre percepcion, lenguaje visual y la autopercepcion del ser.

3. Experimentar a través de las técnicas de estampacion grafica la transmutacion de la imagen y su valor expresivo.

4. Producir un cuerpo de estampas que se articulen en la estructura de un libro de artista que consoliden la investigacion técnico-

conceptual propuesta.
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Proposito

El arte en los ltimos afos ha abarcado una gran variedad de temas, en este caso nos enfocamos en la expresion emocional del ser, del
porqué se hace uso de las manifestaciones artisticas para expresar nuestra emocionalidad, y es que esto se establece gracias a la

(13

comprension sobre conocimiento neurocognitivo: “...se preocupa de los procesos creativos en la infancia y alude a la sensibilidad
estética, la creatividad, la memoria afectiva y la comunicacion social.” (Bisquert, 1977, citado en Urchegui, 2015, p. 72). Bajo esta
premisa se infirid que, las experiencias con cualquier expresion artistica se dan desde la infancia, pues desde pequeiios, haciendo uso de

nuestros procesos cognitivos hemos buscado analizar las sensaciones percibidas y comunicarlas (de esta manera, es posible comunicar

las sensaciones del ser a través del arte, pues muchas veces es nuestra manera de procesar la informacion).

Por ello, el arte se vuelve un medio canalizador entre el ser humano y su proceso, facilitando la compresion de lo que percibe en su
interior y exterior, dando muchas veces luces y sombras, llenando vacios y abriéndolos también, cuestion que en esta investigacion se
intento realizar, teniendo como fin indagacion sobre la introspeccion a través del mismo, para un mayor entendimiento. A causa de esta
idea, se orient6 a que, el arte sea un medio para alcanzar un fin fotografico expresivo que es “...una operacion conjunta del cerebro, del
0jo y del corazon con el objetivo de representar, comunicar, € imprimir alguna emocion o vivencia a nivel intra o interpersonal del artista

0 su entorno en una imagen.” (Brenson, 2003, p. 33)

Desde una perspectiva practica y conceptual, el paso de la fotografia al grabado en hueco no fue una decision solo de cambio de formato;

el grabado implica incision, presion y transferencia. Al llevar una imagen fotografica (que a menudo es inmediata y volatil) al terreno
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de la grafica, se somete a un proceso un poco mas lento. Este tiempo de elaboracion manual (el entintado, la eleccion del papel, el paso

por el torculo) intenté mostrar el proceso de la introspeccion: un acto de observar, filtrar y dejar una huella profunda.

El proposito de este didlogo reside en la naturaleza de la huella, mientras la fotografia captura el "esto ha sido" (Barthes, 1989.), la grafica
contemporanea permite que esa memoria sea intervenida y reinterpretada; al fusionar ambos medios, se propuso como un ejercicio de
autoconocimiento donde la autora no solo observo una imagen, sino que percibio la textura de una emocion, se comprende la estampa

como una huella de 1a memoria del ser.

Desde un punto de vista practico, se experiment6 con la intervencion de la fotografia desde una estilo minimalista y pictorrealista,
teniendo como principales referentes artisticos a fotografos con dicho estilo, que sensibilizaron al espectador por medio del recurso
fotografico. En este caso al trasladar la imagen a las grafica contemporanea, se dio apertura, mediante la obra al analisis y la auto
introspeccion de la percepcion del ser, ya que, invita al autoanalisis a través del arte como parte de un proceso de reflexion y
autoconocimiento, tanto del autor como del espectador sensibilizado con el tema, generando asi un didlogo practico que nos condujo a

un resultado conceptual.
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Justificacion.

A nivel académico, la propuesta de este dialogo artistico, busco cuestionar la jerarquia que a veces desplaza las artes graficas frente a la
inmediatez del recurso digital, fusionando ambos medios de expresion para generan un lenguaje visual expuesto en una serie de estampas

finales, que a manera de diario intimo seran expuestas y contempladas en sus paginas.

Por lo que se enfoco en que, se incentive a la mejora del estudio académico de la grafica contemporanea dentro de la Escuela de Artes
Visuales y Disefio Grafico, con la finalidad de que se puedan implementar mejoras dentro del programa de estudio de las materias
avanzadas del eje de artes graficas. Asi mismo, abrir una linea de investigacion que promueva el desarrollo y la indagacion en nuevas
técnicas graficas contemporaneas, para uso de la carrera de artes visuales, actualizando posibilidades técnicas que se puedan llevar a

cabo dentro de las materias del taller de grabado.

16



CAPITULO I
Marco Teorico




CAPITULO IT
Marco Teobrico.

En este apartado, se ensefia como se ha estudiado la fotografia desde las artes graficas, que desde distintos ambitos artisticos, se aborda
lo fotografico y las técnicas de estampacion, como medios expresivos para reflejar las emociones humanas. Ademas se hace énfasis en

que, el arte parte muchas veces de nuestras experiencias para reflejar sensaciones propias y de nuestro entorno.

1. Antecedentes tedricos.

a) Internacionales.

Quiroga (2025) en su investigacion “Naturaleza impresa : El grabado como medio de expresion y exploracion personal” desarrollo
un trabajo de grado en Bellas artes, en la Pontificia Universidad Catolica del Perti, con la finalidad de reflejar su proceso de investigacion,
de exploracion y experimentacion técnica, que combiné lenguajes tradicionales con los contemporaneos, con el objetivo de destacar el

area grafica impresa.

Para ello emple6 técnicas de estampacion grafica como xilografia, serigrafia, linografia y las fusiona para generar un lenguaje visual en
sus propuestas artisticas para publico contemporaneo. En su investigacion el arte se manifestd, como una herramienta de sensibilizacion

para el espectador, abordando temas de la relacion entre el ser humano y su entorno natural.
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Cabe destacar, que aunque el tema central se centr6 en torno a la naturaleza y su relacion con el ser, el trabajo de Quiroga aporto
relevancia investigativa por su experimentacion técnica, ya que sus ideas partieron de bocetos e imagenes fotograficas para hacer la

composicion final de sus obras, en el que, el recurso fotografico que se tradujo al grabado directo como objetivo final en.

Ademas, menciona que para cada obra seleccion6 una técnica diferente, ya que el lenguaje del medio afectaba el resultado final deseado.
De acuerdo a Higeras (s.f) “el material de la matriz o plancha condiciona la técnica, todo esto da resultados estéticamente distintos™.
Razoén por la cual, su exploracion técnica se tomo en cuenta en la investigacion, pues segin lo anterior, dependiendo de la imagen a

representar de forma grafica, desde la fotografia va a tener una percepcion u otra, segln la técnica y el material que se use para ello.

En concordancia, se encuentra el trabajo de grado en Bellas Artes de Erchard (2022), cuya investigacion fue llevada a cabo en la
Universidad Politécnica de Valencia, titulada Retrato del legado familiar como reflexion sobre la propia identidad a través del grabado,
en la cual ¢l autor, a diferencia del anterior realiz6 una muestra grafica de 3 ediciones de cada obra para conformar un libro de artista

como resultado de su proceso.

En dicho libro, Erchard muestra diversos grabados calcograficos referentes a su tema de retratos familiares, donde (ademas de las obras)
se anexa todo el proceso creativo que tuvo que pasar el autor para llegar a ello, por lo que se considera una “obra original” de tirada
limitada. En este trabajo, el autor no solo evidenci6 los legados familiares, sino que ademas desarrollé conceptos de la memoria e

identidad, que muchas veces son abordados desde el plano fotografico
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Estas ideas quedan reflejadas en las distintas obras hechas a partir de fotografias antiguas lo que hace que se asemeje a un album
familiar, un compendio de estampas cuidadas al detalle. Las escenas y los retratos que aparecen en los grabados muestran a

miembros familiares. El tema trata la memoria familiar a modo de album de recuerdos. (Erchard, 2022, p. 2).

Debido a ello, se establecio una idea similar al objetivo de nuestra investigacion, en el area técnica que usa la fotografia para generar sus
grabados, que en este caso, las técnicas no fueron en relieve, sino en hueco, donde la huella del acido era algo de interés para el

investigador grafico, razon por la cual realizo técnicas como el aguafuerte, el aguatinta y el barniz blando en la produccion de su tiraje.

Ademas de que se vinculo6 con la linea de investigacion a través de la pieza final que contiene todo su trabajo, el libro de artista, la obra
que contiene cada una de esas imagenes graficas, intimas de sus memorias, que en nuestro caso fue el espacio de contencion de metaforas

y pensamientos sobre la introspeccion del ser.

b) Nacional.

Dentro de nuestros referentes nacionales se desarrolla la investigacion de Vargas (2024), titulada Pa(i)sajes del alma.
Representaciones Liidicas de mi paisaje interior, entre la memoria y el olvido, trabajo realizado en la Universidad de Los Andes, en la
que Vargas explor6 las artes graficas, desde la memoria y el paisaje interno, a través de las técnicas de transferencia y monotipo, en las

cuales, el uso de la fotografia y el dibujo conformaron una imagen metaforica de la memoria.
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Por medio del collage, el dibujo, la intervencion fotografica en didlogo con las transferencias y los monotipos, la autora construy6 ocho
obras ludico-participativas que usan el ensamblaje como medio tridimensional, en el que se enmarcaron dichas imagenes como metaforas

de la memoria, el paisaje y el espacio.

Para ello, Vargas demostré que su proceso creativo, se bas6 en un trabajo de evolucion, que parte de la imagen a su reproductibilidad

artistica, que si bien usa el dibujo, también se vale de la fotografia como medio de referencia para su resultado.

Por consiguiente, establecié como la imagen (dependiendo del medio) varia su expresion, y como se aprovecha de ese medio para generar
su paisaje interior, mediante la superposicion de las estampas, la intervencion y ensamblaje de las mismas, haciendo que la grafica
transcendiese hacia un plano tridimensional mas contemporaneo. Por lo que, para nuestra investigacion fue un antecedente importante,
por la necesidad de la autora de experimentar diferentes posibilidades técnicas fuera del ambito tradicional, que al fusionarse pudiesen

generar un resultado de introspeccion y reflexion en el espectador, a través del fransfer, la fotografia y el monotipo.

En consonancia también se encuentra el trabajo de grado en Artes visuales de Suarez (2024), que se llevo a cabo en la Universidad de
Los Andes en 2024, titulada Objetos Mnémicos. Presencias Antiguas, ausencias presentes... En dicha investigacion, Suarez realizo una
propuesta que evoc6 momentos de su infancia mediante la introspeccion, para ello, utilizo el grabado como su medio artistico, de

experimentacion y creacion, que a su vez, facilito al espectador adentrarse en la memoria introspectiva de la autora.
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Para ello, Suarez, hizo uso del grabado para plasmar imagenes, que de forma metaforica, remiten a sus vivencias, generando estampas
para conformar su “atmosfera mnémica” en las que la naturaleza del grabado de su reproductibilidad y desgaste van vinculadas a

“presencias antiguas con ausencias presentes y significaciones nuevas a recuerdos pasados” (Suarez, 2024, p. 3).

A su vez, es de su interés plasmar la huella de objetos cotidianos para recrear su memoria familiar, registrando y dando testimonio a
través del grabado, para generar un registro tangible de su memoria en una estampa. Ademas, la autora también mencion6 que para esto,

el

...desarrollo tendra diferentes fases y realizaran en el simil de los procesos memoristicos, aplicado en el taller particularidades
propias de una propuesta basada en la experimentacion y la contemporaneidad del grabado, permitiéndome asi estampar sobre

tela transparente y crear a partir de ellas una instalacion en la que se podra apreciar un entorno mnémico. (Suarez, 2024, p.11).

Al igual que Vargas, Suarez llevo a cabo, una propuesta artistica donde la experimentacion estuvo desde la base, pues al usar métodos
alternativos contemporaneos de la grafica actual, partio de la misma necesidad de ilustrar de forma grafica la sensacion de introspeccion
a traves de la fotografia y el grabado, si bien no uso6 la fotografia como elemento principal, si se encuentra presente en su proceso para

la propuesta final, desde la realizacion de matrices, el estampado, y el montaje para llevar la grafica a una obra final.

2. REFERENTES

Para esta investigacion el enfoque para la seleccion de referentes plésticos principalmente se baso en su estilo y concepcion de la imagen

como un medio expresivo de sensaciones y reflexiones del ser, asociadas a lo humano, también tomando en cuenta en algunos la



intervencion tipo collage de la imagen, e incluso la reinterpretacion de imagenes a su lenguaje grafico. En su mayoria fotografos de

estética pictorialista y minimalista, ademas de grabadores con estilos que influenciaron el trabajo de forma referencial.

I Gerhard Richter- Obra Atlas 1962-2013. Figura 01.

Artista aleman, multidisciplinario considerado uno de los personajes mas relevantes del arte actual, por ser exponente de diversas
corrientes como el fotorrealismo, el arte conceptual, el realismo artistico y la abstraccion. Nacido en 1932 en Dresde, Alemania, desde
muy pequefio su familia y €l fueron afectados por la guerra, cuestion que marco su ideologia de “no adoptar ninguna”, e interesarse en
la naturaleza. Comenz06 sus estudios de arte de forma auto didacta hasta que en 1951 inicia en la academia de artes de Dresde, y tiempo

después en la Academia de Bellas Artes de Diisseldorf.

Su produccion artistica se clasifica en las categorias de figuracion (por sus pinturas con bases fotograficas o naturales), constructivista
(tablas de color, paneles de cristal, de espejo) y abstraccion (desde 1976), dentro de las cuales nos interesaremos en la figuracion,
particularmente en su estilo fotografia-pintura, en el que destaca su obra “Atlas” realizada desde 1962-2013 (que sigue trabajando en la

actualidad).
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Figura 01.

Nota. Obra de Gerhard Richter. Detalle de instalacion. Fotografia de Michalis Theodosiou. Galerie im Lenbachhaus und Kunstbau. Munich. Alemania

Su obra Atlas compuesta por 806 hojas es una produccion fotografica, de imagenes capturadas, halladas e intervenidas por ¢€l, en la que
pretende, que a través de los fragmentos se reconstruya un mundo segmentado y caotico, dando paso a un nuevo dialogo desde la
reproduccion de memorias que se convirtieron en historia. En estos paneles hay imagenes de todo tipo, desde bombardeos de la guerra
de Irak hasta veladuras de un papel higiénico, la idea del autor es valerse de la fotografia para hacer entender al espectador lo que se ha

normalizado y se ha vuelto tipico, invitandolo a la reflexion mediante el recurso fotorrealista que le brinda el Atlas ideado.
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Es importante destacar que, Richter tiene un amplio reconocimiento en el mundo fotografico por valerse del pictorialismo y la
intervencion de las imagenes para confundir al espectador, proporcionando imagenes surrealistas de estética natural, tradicional y
sublime, que parten de la luz de la fotografia y el desenfoque para dar esa sensacion de recuerdo, de memoria sensible a quien lo observe,
sin importar la idea que aborde, ya que trata diversas tematicas de indole social, politico, religioso, ético; al hacer uso de tantas imagenes
con la intencidn de sensibilizarnos desde su experiencia humana, ensefiando su vida como un retrato intimo impreso y estructurado en

imagenes.

De alli el interés por su obra en nuestra investigacion, ya que se tom6 como punto inicial para estilo fotografico, el fotorrealismo de
Richter para la generacion de imagenes que evocan esa memoria sensible del ser humano, con base en la experiencia de sus emociones,
en particular la de la reflexion e introspeccion, con el fin de canalizarse de manera artistica, asi como lo realiz6 el artista aleman,

generando contrastes y reflexiones en la imagen fotografica grabada.

11 Masao Yamamoto.: Nakazora #1160. 2002. Figura 02.

Fotografo japones, nacido en el afio 1957, inici6 su carrera artistica como pintor, pero decant6 por la fotografia, viviendo la mayor parte
de su vida en un entorno rural, su obra se ha influenciado de esto, destacando el centrarse en lo pequeno, en el detalle, en un intento de
reflejar lo natural de la esencia retratada, por medio de imagenes de pequefios formatos, intervenidas para dar la ilusion del paso del

tiempo (envejecidas), cuya finalidad ha sido evocar reflexiones de vida y momentos de felicidad o plenitud.
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A pesar de que, Yamamoto individualiza -irbnicamente- unifica cada una de sus imagenes y las transforma en objetos individuales, cuya
poética ha ido envejeciendo, formando parte de un todo, por ello, rara vez nombra a sus obras, solo las numera y se centra en la idea de
nombrar su serie y hacer instalaciones con sus imagenes para que se entiendan de forma metaforica (como el todo se construye de las

cosas pequenas) que, asi como esas fotografias, somos nosotros, pequefios susceptibles al tiempo y partes de un todo.

Este fotografo nos sumergio en un mar de sencillez, lleno de poética visual, fragilidad y luz como recurso indispensable para dar vida a
sus imagenes de belleza analdgica, evocando lo tradicional y natural, permitiéndonos hacer un viaje de pensamientos que nos llevaron a
ver lo esencial de la vida en los pequenos detalles, valiéndose de metéaforas e intervenciones en el sentido plastico para lograrlo, y en
este caso tomamos serie de “Nakazora” en especial #1660 (figura 02), que sirve para explicar distintos estados de introspeccion humana,

una zona entre el cielo y la tierra que los budistas llaman “donde vuelan los pajaros”.
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Figura 02.
Nakazora #1160. 2002.

Nota. Fotografia obra de Masao Yamamoto. 11,7 x 9,5cm. Técnicas Mixtas. Coleccion particular

“Nakazora #1160” 2002, ensefia la naturaleza del desnudo femenino, a través de un cuerpo que sobresale de la oscuridad, que podria

entenderse como renacimiento de este, con una rama de una flor de cerezo que simboliza lo efimero de la vida, ya que representa belleza
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y muerte (debido a que posee una vida muy corta). De igual forma, en esta imagen el autor nos ensefia la desnudez desde un punto de
vista natural, sin pretension, obligando a la reflexion de desprenderse de todo, a valorar lo efimera y hermosa que puede ser la vida a

pesar de toda la oscuridad que puede rodearla como esa flor de cerezo.

Justamente esa reflexion es lo que se pretendio reflejar, que de forma estoica aceptarse que el autor pueda contemplarse en el resultado
de esa introspeccion, que la imagen grafica sea el medio para, de forma sutil pero certera, darle una forma a esa mirada interior, que
logre sensibilizar a través de los pequefios detalles, que cada imagen se lleg6 a integrar como un todo que habla de aquello que conforma

dicho estado, cada sensacion que se da dentro del mismo, de forma visual, emocional y poética.

1ll.  Joel-Peter Witkin. Blanco sobre blanco 2009. Figura 03

Fotografo estadounidense nacido en Nueva York en 1939, cuyo trabajo es conocido por abordar los temas relacionados con la muerte.
Se decant6 por la fotografia trabajando como fotografo de la guerra de Vietnam y mas adelante como freelancer, donde utiliza como
modelos en particular cadaveres y personajes marginados de la sociedad catalogados como “fendémenos”, tratando temas religiosos,
pictoricos, surrealistas y oniricos en sus representaciones a través de estos modelos. Su naturaleza transgresora ha generado gran

polémica, lo que ha provocado que haya sido marginado en el mundo artistico.

Su tratamiento fisico de la fotografia es experimental, al manchar, rayar o intervenir el negativo de las imagenes de alguna forma con
sus manos, explicandolo después para el Seattle Times en 1994 “Mi trabajo muestra que mi trayectoria es apropiada para una persona

despreocupada y amorosa”, dicho que sin duda hacen de Witkin un personaje sensible que deja en evidencia lo entredicho en sus obras
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de caracteres surrealistas, ya que al hacer uso de cuerpos en descomposicion realiza un trabajo delicado y minucioso, teniendo en cuenta

cada detalle, tanto del modelo como del entorno.

En este sentido Cardenas Chapas menciona que: “La fotografia tiene el poder de establecer una equivalencia entre el objeto o sujeto que
se mira y lo que representa. Pero esa imagen no es idéntica a la realidad, sino solo un duplicado. Las percepciones de dichas imagenes
provienen de dimensiones emocionales y afectivas” ( 2021. p.5) y aunque la obra de Witkin, su tema principal es la muerte, encarna la

sensibilidad de los cuerpos a través de la imagen, usando los cadaveres. Como Ruiz de Samaniego (1999) afirma

Las imagenes fotograficas, los muertos y las presencias de las cosas no so6lo no nos revelan nada, sino que revelan su vacio,
revelan su vaciarse para propiciar las mascaras del mundo, revelan el velamiento esencial en que ellos se hallan y su develamiento

o desocultamiento por mano de un sujeto que solo puede captar de ese proceso la simulacion de la imagen ( P.170)

Con base a lo anterior, se pudo inferir que el trabajo de Witkin capta ese proceso de velamiento, expone la esencia de sus modelos a
través de la simulacion de la imagen en la fotografia, muestra su sensibilidad mediante escenarios mortuorios y fantasticos que logran
jugar con el significado a lo que el autor desea que se exhiba en su obra, de esta forma trabaja con la manipulacion del entorno, sus

modelos y la imagen preliminar para obtener un resultado fotografico surrealista.

Figura 03.
White on white. 2009




e

X

Nota. Obra dé‘Witn. 14 x14 cm. Fotaﬁa Galle Ethertn. Estados Unidos.

En esta investigacion usamos su obra “Blanco sobre blanco” 2019, en la cual, el artista simplifico elementos para su composicion,
eliminando contextos, identidad y dotando de misterio a la figura del cadaver de una joven que posa como simbolo de vulnerabilidad,

pureza, reflexion e intimidad.
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A través de volumenes suaves, limpios y contornos sutiles gener6 una imagen de serenidad, pensamiento, fragilidad y dramatismo, donde
el titulo sirvi6 de puente conceptual con la obra de Malevich cuyo nombre es el mismo, en la cual, la intencion fue la busqueda de la
pura sensibilidad, la desmaterializacion y el vacio, que en la obra de Witkin hace que ese titulo funcione como contrapunto, donde la

materia no se elimina sino se expone en su vulnerabilidad.

De este fotografo norteamericano se tomo, su sensibilidad a los cuerpos y el surrealismo de sus imagenes para generar metaforas visuales
donde la sensibilidad por lo humano es lo que prima, ya sea en la vida o en la muerte, la naturaleza plastica del autor toma cuerpos
olvidados y los revive en sus obras para dar otro sentido y virtud a los mismos, mostrandonos otro lado de la muerte que no es visto muy
a menudo, por lo que, de esta manera, con el uso de metaforas se revela la imagen fotografica por medio de la grafica, cuya sensibilidad
se ensefia como ese cuerpo expuesto, que exhibe la introspeccion del sujeto, la sumerge en esa mirada intima, transcendiendo el papel,

buscando el pensamiento en la imagen.

1V.  Lihie Gendler Talmor: Mirar el olvido, 2012. Figura 4

Nacida en Tel Aviv (Israel) el 9 de septiembre de 1944, es una artista venezolana-israeli, reconocida por su trabajo grafico, fotografico,
pictorico y escultorico, donde se destacan los temas de la memoria, el exilio y las heridas de la imagen. Su trabajo le ha permitido
desarrollar estas lineas de investigacion en centros graficos internacionales, abordando problematicas como el exilio, la migracion, la
pertenencia, el territorio, la identidad que han resultado en la construccion de paisajes simbolicos a través del uso de las técnicas de

grabado como la litografia, la serigrafia, el fotograbado y el agua fuerte.
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Sus estudios iniciales se dieron en Tel Aviv, donde estudio arquitectura y planificacion humana, ademas de sacar una licenciatura en
Poética y Literatura comparada. En afios posteriores viaja a Venezuela, alli encontr6 su interés en la pintura y acentia paralelamente su
interés adicional por los procesos de estampacion, al prepararse en el taller del pintor Pinchas Abramovitch, al igual que en el taller de

Walter Margulis y ser parte del CEGRA en simultaneo.

Posteriormente Talmor realizd especializaciones en las diversas técnicas graficas, tanto tradicionales como contemporaneas,

principalmente en fotograbado y serigrafia, en paises como EE.UU. Italia, Bélgica, Colombia, Israel y Venezuela.
Para Suarez, 2024 esta artista del grabado...

...en sus fotograbados presenta paisajes evidenciando a través de ellos la zozobra del olvido, pero planted la riqueza en memoria que
estos aportan, las ausencias fisicas, lo efimero nos mantiene en un estado de recuerdo-ausente y nos invita a disfrutar de su

inexistencia, creando lugares del olvido para hablar de memoria. ( P. 17).

Para ello, Talmor experiment6 con diversas técnicas, partiendo de la fotografia y desplazando esas imagenes al grabado, para dar esas
connotaciones a sus obras, donde paisajes reales son intervenidos con acido para generar la imagen final, para esto, las técnicas mas
resaltantes en su trabajo son el fotograbado, la litografia, el litho-poliéster, el aguafuerte y la serigrafia, pues son procesos que le

permitieron acercarse a la imagen fotografica desde el grabado, generando asi una obra contundente y poética.

Con base en esto, una de las obras que usaremos como referencia e inspiracion para nuestro trabajo es “Mirar el olvido, 2012” un libro

de artista colaborativo de 60 ejemplares, cuya coautora es Kika Levy (Brasil) dando su aporte en obra grafica al igual que Lihie, ilustrando
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poemas de Anne Louyot (Francia), impreso en el Taller de Artistas Graficos Asociados, este libro recoge poesia, fotografias, y grabados
con la intencion de reflexionar sobre la memoria y la persistencia del olvido, siendo asi un ejemplo de como Talmor convierte la grafica

en un espacio de dialogo filosofico y catartico.

Figura 04.
Mirar el olvido. 2012 7
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Nota. Fragmento del libro. Coleccion particular. Taller de Artistas Graficos Asociados “Luisa Palacios”.

En continuidad, este libro posee técnicas que se superponen y sugieren una metafora entre el tiempo-olvido, evidenciando como una

técnica se puede imponer y dejar una huella que se complementa con otra. En este proyecto se unieron diversas lineas de trabajo que



logran converger, mostrando el estilo tnico de la artista, que se mantiene ya sea para hablar de herida, sombra, exilio u olvido. Ademas
se destaco porque, muchas de las obras graficas parten de una fotografia o de una técnica fotografica, lo que hace que haya sido relevante
para nuestra investigacion, pues gracias a una biisqueda de hibridacion técnica se dio una experimentacion que nos interesd abordar,
desde algunas técnicas que se manejan en el libro como el litho-poliéster y el aguatinta. Asi mismo, resalta como el trabajo grafico es
contenido en el formato expresivo de un libro, en como la imagen juega con la palabra y el grabado se funde con la poesia, cuestiones

que intencionalmente se pretendieron generar en la obra final de la investigacion.

V. Helena Arellano Mayz: Aloe/Sabila/Agave, 2023. Figura 05.

Es una artista venezolana caracterizada por su trabajo en las artes visuales fusionado con la literatura, en el que posee una trayectoria

marcada por la fotografia, el grabado y la narrativa, usando como marco conceptual la linea, el sonido y el silencio.

En su vida profesional estudia economia en el Brown University en 1985, aunque afios méas tarde comenzaria a interesarse por las artes,
en especial en la fotografia, por lo que estudia en el instituto Neumann de disefo, que mas adelante despertaria su interés por las artes
graficas, por lo que en 1998 se integra al Taller de grabado HUELLA en Caracas, ademas de estudiar dibujo en Paris y mas tarde con

Gladys Medina en Caracas.

En su obra plastica Arellano trabaja la fotografia, el collage, el dibujo, el grabado e inclusive el disefio, donde ha abordado el silencio

como trama profunda, la linea como palabra y musica. Desarrollando su trabajo entre Caracas y Paris con interés constante en ver estos
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temas como metaforas de la existencia, pues concibe cada trazo como una huella profunda y existencial, por lo que el vacio representado

con el color blanco son parte esencial de sus piezas.

En su area grafica destaca por ser autora de diversos libros de artistas de tirajes muy limitados, donde experimenta con la grafica, el
origami, la fotografia, la poesia y la encuadernacion japonesa, dentro de ellas resalta Aloe/Sabila/Agave (2023) y Heliconia Pendulata
(2024), donde la encuadernacion remite a los titulos de las plantas, el movimiento de las mismas y lo dinamicos que se vuelven esos
libros a traves del plegado particular del papel. Para cada una de las piezas la grafica adquiri6 un papel fundamental, pues en cada “hoja”
la estampa se sangra, se superpone con la siguiente de este modo genera una ilusion de planta, sobre la que se escribe, ya sea que se narra

0 se agrega poesia.
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Figura 05.

Aloe/Sabila/Agave. 2023- Heliconia Pendulata. 2023.
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Nota. Coleccion particular aller de Artistas Graficos Asociados “Luisa Palacios”.

En el caso de Heliconia pendulata usa el grabado y el collage, con énfasis en la linea como elemento estructural, en la que se ven diversas
técnicas que en yuxtaposicion se complementan, como lo son el litho-poliéster, el grabado solar, el aguatinta, y la serigrafia; cada una
de las estampas generadas con diferentes técnicas parten de una imagen fotografica de la planta, de sus raices, de sus hojas, que la artista
adecu¢ para pasarlos a una plancha, posteriormente imprimirlas, unirlas y conformar una verticalidad ritmica con colores intensos, para

reflejar una exuberancia tropical.

Su trabajo es relevante para la linea de investigacion, debido a que, Arellano nos muestra como integrar filosofia con arte, capturando lo

efimero y organico en dialogo con la memoria cultural venezolana, y que esta investigacion tiene justamente la pretension de un dialogo
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que parte de la idea filosofica de la introspeccion, dicho dialogo se dio a través del uso de diversas técnicas graficas, misma que se
integraron con la fotografia, no sin antes adecuarla para un resultado 6ptimo y presentarla en una estructura inspirada en el libro,

rompiendo asi, con el formato y lectura tradicional para expandirse ante el espectador como una expresion conceptual.
3. Bases Teoricas

En este apartado, estaremos mencionando algunos criticos y filosofos del arte contemporaneo, sus concepciones sobre el arte y como

influyen en la investigacion.
L Jhon Berger: El arte como proceso.

El critico y artista britanico Jhon Berger, declara en su obra “Exito y Fracaso de Picasso” 1965 que en el arte siempre hay una relacion
estético-social, ya que el sentido estético, es la percepcion de rasgos catalogados como tal, que se basan en el acondicionamiento social

de cada época, y que dicho arte solo es el resultado de una situacion tipica como consecuencia de la idea de esta sociedad irreal.

Por ende, se puede entender como un proceso, debido a que sigue avanzando, esta en constante cambio porque es condicionado por el
artista, por su interior y exterior. Berger concibe que para alcanzar el éxito en la obra de arte la misma debe ser testimonio de proceso,

hace énfasis en que el “atributo humano supremo” no es el conocimiento, sino la percepcion autoconsciente de proceso del mismo.

Asi mismo, en su obra “Maneras de ver” 1972 pone en manifiesto que “Hoy vemos el arte del pasado como nadie lo vio antes. Lo

percibimos de un modo realmente distinto.” (Berger, 1972, p.9), puesto que no somos las mismas personas ni estamos en el mismo
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ambiente y eso condiciona la percepcion, obligando a ver de otra manera, a generar imagenes de otra forma, con connotaciones y procesos

diferentes que responden a necesidades distintas facilitando por consecuencia un nuevo lenguaje de imagenes.

Berger habla en particular de la invencion de la camara, en el contraste entre la reproduccion fotografica y la manual de la pintura

tradicional, permitiéndonos ver bajo este lente la obra de arte, no como una propiedad u objeto.

Asi mismo, plantea que la obra es arte, no por su materialidad sino por su carga semidtica, por aquello que representa, ademas de que
cambio la forma de ver del hombre, porque en la pintura el espectador se muestra como el centro tinico del mundo y la camara demuestra
que no lo es, pues aisla apariencias instantaneas, rompiendo con la idea de que las imagenes son atemporales pues muestra que el tiempo
que pasa no se puede separar de la experiencia visual, ya que lo que se veia era relativo y dependia del tiempo y espacio en el que se esta

cuando se ve.

Basandonos en todo lo anterior, se dice que el critico britanico concibe al arte como un proceso humano, social y estético, que solo es
el resultado de reconocer dicho proceso, cuestion que se plante6 en la investigacion, ya que se evidencié mediante el medio artistico de
la fotografia, una nueva vision que se conjuga con la grafica contemporanea, para ensefiar el proceso de introspeccion que se puede
experimentar como ser humano, que pueda entenderse desde otro punto de vista como un proceso individual, por el que pasamos en

determinados momento de forma necesaria.

Con el fin de comprender de manera practica como el arte puede verse en el proceso, se registro el desarrollo del libro en una bitacora

de taller (véase figura 06), que en linea visual corresponde con el resultado, evidenci6é que la huella grafica dialogd con la fotografia
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desde posibilidades técnicas distintas, que cada imagen evolucioné para ser parte de la obra final y que la manifestacion del arte no es
solo la pieza definitiva, sino que este comienza desde la ideacion, pues el procedimiento contiene también parte del aura artistica, ya que

en alli se permite profundizar como se procesoé la experiencia artistica para la obtencion de un resultado plastico.

Figura 06
Paginas de registro del proceso mediante la bitacora de taller.
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1. John Dewey: El arte como experiencia

En contraste con Berger, este filosofo norteamericano plantea la idea de entender el arte como una forma refinada de la experiencia

humana de cada artista, cuestion explicada en su libro “el arte como experiencia” 1934 donde enuncia que el arte tiene la cualidad de ser



y de mostrar lo que se ha hecho, de que es moralmente sugestivo y no didactico, puesto que enseia la naturaleza de la experiencia (teoria

de la experiencia).

Esto radica en que se cree que se depositan cosas en otras y que en realidad, es que se depositan sensaciones de experiencias en valores
finales, que cada uno de ellos se puede entender como cualidades o fases de las experiencias que conducen a una etapa de consumacion
donde se crea y aprecia el arte como resultado de esta consumacion, que a su vez genera en el espectador un toque de nuevas experiencias

que completa la obra.

En otro sentido, también es necesario destacar el Pragmatismo de Dewey, en el cual la critica es percibida como una manifestacion
positiva de inteligencia experimental y creativa para diagnosticar y solucionar problemas; cuestion que se orientd a obtener en este
proyecto, que usa el arte como una experiencia expresiva de una sensacion que se refleja mediante metaforas visuales, que con este

proposito, se debe identificar primero mediante la consumacion de las experiencias entre el autor y el espectador.

En sintesis, Dewey basa sus estudios en la experiencia, en la consumacion de las mismas en el ser humano y el como las canaliza en el
arte, en este caso el proyecto busco canalizar la experiencia de la introspeccion humana, desde un punto de vista personal y llevarlo a
una transformacion artistica, mostrando las experiencias de cada sensacion dentro de esta. Basandonos en la comprension del arte como
dicha concentracion de las experiencias, se partio de dos tipos de experiencias para ello, las académicas y las emocionales; en el caso de
las académicas fue necesario el uso de los recursos técnicos y de desarrollo para la construccion formal del libro de artista, las imagenes

y sus formatos para obtener una armonia visual coherente con lo que se queria expresar desde lo emocional.
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Asi mismo, en el caso del ambito emocional, las experiencias se abordaron desde la meditacion y la autorreflexion, mediante el ejercicio
de escritura, donde por medio de estos procesos de pensamiento se logro dar una sentido de imagen a estas sensaciones, que desde la
experiencia académica, contando con el conocimiento de como traducir esos sentimientos a imagenes, se logré dar un resultado de esa

consumacion de vivencias en un producto artistico.

Il Roland Barthes: El sentido obtuso del arte. La imagen como una forma de escritura.

El critico francés Barthes conocido principalmente por trabajar conceptos como el sentido obvio y obtuso de las imagenes desarroll6 un
libro titulado “Céamara Iucida. Nota sobre la fotografia” 1989 un enfoque personal y reflexivo en torno a la imagen fotografica, ya que,
si bien Barthes en su trabajo se dedica a la imagen, especifica cuando se trata de la imagen verbal o visual debido a que establece que
toda imagen puede ser un texto y todo texto puede ser una imagen, en el caso de la camara lucida concibe a la fotografia como “la
evidencia de esto ha sido”, es decir, que la fotografia es un testigo de un presente absoluto en un momento determinado, la cual debe

tener dos factores para ser de su interés:

El studium, que no quiere decir, o por lo menos no inmediatamente «el estudio», sino la aplicacion a una cosa, el gusto por
alguien, una suerte de dedicacion general ciertamente afanosa, pero sin agudeza especial [...] El segundo elemento que viene a
perturbar e/ stadium, lo llamaré punctum; pues punctum es también: pinchazo, agujerito, pequefio corte, y también casualidad.

El punctum de una foto es ese azar que en ella me despunta. (Barthes, 1980. P. 58-59).
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En pocas palabras una fotografia debe poseer estética y un toque de azar para que sea interesante, pensando en transmitir la experiencia
tanto del “Operator, spectrum y spectador” que segiin Barthes no son otra cosa que el fotografo, el modelo y el espectador, factores que

hacen de la fotografia una imagen cargada de significancia.

De igual manera es importante mencionar conceptos tales como la interpretacion, el gesto y el tercer sentido que para el critico francés
son elementales en el arte, debido a que plantea que el arte siempre es abierto a interpretacion, pues posee un sentido obvio y uno obtuso,
los cuales, se transmiten a través de codificacion y decodificacion de ciertos signos. Ademas, de que por ello tiene un tercer sentido que

se trata de su significancia, que puede ser un sentido cambiante y expandible dependiendo de su interpretacion.

En continuidad, el gesto que no es otra cosa que la huella implicita dada por el metalenguaje del autor, que es esa capacidad que tiene la
imagen de dar créditos al autor tan solo por un movimiento o el uso de algiin elemento netamente personal sin la necesidad de la firma,
pero que en esta investigacion dicha huella fue dada por la mano del grabador al momento de generar el tiraje, ya que al ser obras de

“originales multiples” transcienden la mera reproductibilidad técnica.

De igual manera, menciona Wiseman “Tanto las artes visuales como verbales son susceptibles de interpretacion, pero so6lo las artes
visuales adquieren un tercer sentido; y solo aquellas artes visuales cuyo estado final implica la mano del artista son gestuales” (Wiseman,

2006. p. 32).

Es por esto que, con base en lo anterior, la propuesta artistica se enfoco en cubrir en el plano fotografico todas estas necesidades antes

mencionadas, a partir no solo de la fotografia sino también valiéndose de la intervencion de forma digital, en conjunto con las artes
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graficas tradicionales, llevando la imagen a una traduccion de huella grafica, con la finalidad de generar una conexion sensible con el

espectador, de forma que se pudiesen no solo interpretar las imagenes, sino que estas a través de dicha interpretacion pudieran conectar,

con “el spectador” como menciona Barthes.

Términos a desarrollar:

A) Autorreflexion: desde la filosofia, se comprende como un proceso de autocomprension en el que el “sentido a la reflexion sobre mi

B)

mismo, en tanto patentiza la esencia de la relacion con el mundo y con sus manifestaciones en la existencia empirica” (Portuondo,
2005. p.109). Por lo que se puede entender como, un acto de introspeccion para comprender de forma mas sencilla la identidad, las
acciones, donde el centro es analizar de forma interna pensamientos, emociones, motivaciones, comportamientos, con el fin de
obtener autoconocimiento y crecimiento personal.

Collage: proviene del francés “coller” que significa pegar y se usa para definir una técnica artistica donde los medios materiales se
van fusionando para generar una obra, sea bidimensional o tridimensional. En el caso de la fotografia, Pérez y Gardey, 2021 afirman
que: “la combinacion de distintas imagenes en un mismo trabajo visual recibe el nombre de collage. Es habitual tomar varias
fotografias y unirlas en un collage, ya sea en papel o en formato digital”. El collage, al igual que el pictorialismo fotografico, es otra

posibilidad estética y técnica que se va a explorar para conseguir un resultado optimo.
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0

D)

E)

F)

G)

Estampa: Se llama asi al “... producto final del arte grafico, y la multiplicidad, su caracteristica mas genuina. Recibe este nombre
porque el proceso de impresion se denomina estampacion”( Ciruelos y Barrena, 1996. p.105), generalmente es contenida en un
soporte rigido de papel, al que se transfiere la imagen contenida en la matriz.

Falsa Manera Negra al Aguatinta: es un método poco convencional que se usa como alternativa a la mezzotinta, en ella, la plancha
es graneada de forma absoluta con el procedimiento técnico del aguatinta. Consiste en espolvorear “uniformemente sobre la
superficie resina en polvo —colofonia— y sometiendo el metal a la accion de un acido mordiente se consigue un graneado regular
que a continuacion sera rebajado mediante raedores, rascadores y brufiidores.” (Ciruelos y Barrena, 1996. p.135).

Fotografia: actualmente se define como la técnica de captar imagenes permanentes por medio de la accion fotoquimica de formas de
energia radiante, con el objetivo de generar un registro, Sanchez, nos comenta que: “La fotografia es una forma de expresion que
juega un papel fundamental en la sociedad, sirviendo de medio de informacion, validacion y entretenimiento™ (Sanchez, 2023).
Fotografia Artistica: se trata de un estilo de fotografia creativa y experimental, cuyo objetivo es ensefiar un sentimiento o una
sensacion, donde tanto la intencion del concepto como el resultado son relevantes para generar la imagen. Para algunos es “una forma
de expresion en la que se transmiten ideas, conceptos o emociones a través de las imagenes [...], se puede utilizar para crear imagenes
que expresen una vision personal del mundo, de una historia o una emocion”. (Navarro, 2022).

Fotolitografia sobre poliéster o Litho-poliéster: es una técnica alternativa y menos toxica de la planografia, que comparte el mismo
principio de la litografia, que es generar una base hidrofobica, donde gracias a una sustancia grasa se pueda adherir la tinta a una

plancha y producir una estampa, en esta se puede realizar dibujos directamente sobre la matriz o transferir fotografias sobre la misma,
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lo que facilita mucho el proceso ya que a diferencia de otras técnicas afines a la fotografia como el fotograbado, no requiere insolacion

ni revelado.

H) Grabado: el término engloba un conjunto de técnicas de arte grafico: “...cuya caracteristica comun es la creacion de imagenes a

D

partir de los cortes o tallas que un grabador efectiia sobre una matriz de madera o metal.” (Gelonch, 2011, p. 20). Con la intension
de reproducir ya sea una imagen o un texto y producir una estampa o tiraje; de manera atin mas especifica, el grabado es el realizado
en la matriz que contiene la imagen, la cual sera transferida al soporte para generar la estampa o mancha.

Grafica de Campo expandido: para Ansio, 2019, “El arte se transforma mientras transforma los coédigos de los distintos medios en
que es empleado” (Ansio, 2019. P.3) y el concepto de la grafica de campo expandido o también llamada grafica expandida, responde
a dichas transformaciones en pro de evolucionar, adaptarse, permitiendo la hibridacion de técnicas en las que, la obra grafica
transciende de la técnica hacia el pensamiento grafico, donde la estampa puede contemplarse mas alla del papel, donde las
posibilidades tridimensionales y conceptuales se expanden en favor de la expresion artistica del autor.

Es por tanto que, Springer, 2018 menciona que la grafica de campo expandida puede ser comprendida como “una forma de evolucion,
de espiritualidad, creacion del gusto, representacion de una emocion, y criticalidad discursiva” (Proyectos educativos del arte, 2018,
3m58sg); es decir a diferencia de la grafica integrada tradicional, esta manera de concebir el resultado grafico contemporaneo, hace
que la estampa pueda plantearse con mayor predominancia en el pensamiento o concepto y expandir sus opciones plasticas en funcion

de ello.
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)

K)

L)

Introspeccion: se trata de un acto que Rubio 2016 define como “auto-exploracion que realiza el sujeto sobre si mismo. Una busqueda
de consciencia sobre su cuerpo y su estado mental basada en reflexion.” (Rubio, 2016. P. 9). En este, el sujeto se permite desarrollar
una percepcion interna, en la que puede hacerse consciente de sus estados emocionales e individuales a través de la autorreflexion.
Introspeccion Artistica: el termino de introspeccion es usado para referirse a la observacion y analisis de si mismo, entendiendo y
definiendo sus propios procesos cognitivos y emotivos, es decir se trata de la reflexion directa sobre la conciencia del yo interno,
basado en la informacion obtenida a través de la experiencia.

En el caso del arte, este proceso de introspeccion influye en el proceso creativo de correlacionar diversas realidades con diferentes
tipos de existencias, es decir, “en lo que hayamos creado se percibe que todo lo que nos rodea nos influye y con ello nosotros
influimos en lo que nos rodea” (Blazquez, 2017) ya que la creacion va de la mano de lo artistico y no se crea de la nada, “todo fluye
e influye en la mente del ser humano desde que el acto de la inventiva abarcoé su mente” (Blazquez, 2017). Partiendo de la
investigacion y la introspeccion artistica de la autora se llevo a cabo la propuesta, con el fin de sensibilizar desde dicha introspeccion.
Manera Negra: técnica de grabado al humo, “consiste en obtener los blancos de la estampa a partir de un negro total. Asi pues,
mientras las técnicas de grabado calcografico parten del blanco a partir del que se obtienen las lineas o superficies tonales, en el

grabado al humo el proceso es a la inversa.” (Gelonch, 2011, p. 30).

M) Libro de artista: se trata de una forma de expresion artistica, visual y conceptual, inspirada en la estructura tradicional del libro, en

este, se puede jugar con la palabra y la imagen, ademéas de variar el formato, la presentacion e inclusive los materiales para su

construccion. Por su manera de producirse de forma tan intima ya que depende totalmente del artista, generalmente son de tirajes
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limitados, pues no es solo un cumulo de técnicas, sino que en ocasiones se expande en el espacio y se convierte en un habitaculo
narrativo.

N) Litografia: Es una técnica llevada a cabo sobre una piedra calcarea, porosa, la cual tiene la cualidad de absorber tanto grasa como
agua.

Sirviéndose de un 1apiz o de tinta de composicion grasa, el artista efectia un dibujo sobre la piedra una vez que su superficie
ha sido convenientemente pulimentada y graneada o bruifiida. La tinta o el polvo de lapiz graso penetran en los poros de la
piedra que coinciden con la zona dibujada. Si la superficie de la piedra se moja el agua penetrara en los poros libres y sera
expulsada de los ocupados por la tinta debido al rechazo natural que existe entre el agua y la grasa. Por su naturaleza el agua
y la grasa se repelen, no se mezclan. (Gelonch, 2011, p.28)

O) Pictorialismo Fotografico: se trata de una corriente fotografica con pretensiones artisticas, es decir, que defiende la manipulacion de
la fotografia con la finalidad de generar una obra tnica, con mayor grado de intimidad, a fin de brindar una imagen que vaya mas
alla del mero registro y se ahonde en posibilidades dentro de la existencia. Esta practica se va a usar como una posibilidad estética
a explorar para el resultado final de la propuesta

En este sentido, se dice que el pictorialismo “niega el lenguaje fotografico a favor de los tratados de pintura. Afirma la inferioridad
de la camara frente a la mente del pintor [...] Quiere que la fotografia sea una intérprete de la realidad y no un registro de la

misma” (Sanchez, 2018) ya que se piensa que el fotografo solo se limita a registrar y el artista se dedica a crear, por ello busca
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unificar, complicar un poco mas el proceso creativo y obtener una imagen personal no de la realidad sino de como se puede
imaginar.

P) Post-fotografia: Se refiere al término dado al recurso fotografico que paso6 del revelado quimico al digital, donde la fotografia nace
como un registro, enfocado en la memoria, y que “La imagen pasa de ser un instrumento para la memoria a constituir una de las vias
principales de comunicacion y relacion interpersonal.” (Fourtcuberta, 2016, p. 282) Por esta razon, este concepto a trabajar permite
abordar el recurso fotografico como una herramienta para construir un lenguaje visual.

Q) Ser: Parafraseando a Heidegger, el ser es lo que da la posibilidad para que el ente sea, asi mismo para Sartre, 1961 “el ser es el
fundamento siempre presente del existente” (Sartre,1961. Citado por Valmar 2012. P. 5) Por lo que se puede inferir, que el ser se
refiere al acto de existir en si mismo, a lo mas profundo de la entidad.

R) Surrealismo fotografico: Es una tendencia artistica cuya finalidad es captar y expresar a través de alegorias o metaforas visuales,
emociones o sensaciones. Parte del movimiento pictorico surrealista, ya que:

El surrealismo intenta plasmar como funciona el pensamiento humano, sin filtros ni estindares morales o estéticos, entonces
podemos definir la fotografia surrealista como la rama de este arte en donde el artista crea imagenes llenas de fantasia, que no
siguen ninguna logica y con las que intenta reflejar sus suefios y pensamientos de la forma mas pura posible. (Stockeros, 2022).

Con base en ello, se crearon las fotografias que son alegorias o metaforas visuales para ilustrar la introspeccion de forma artistica, ya

que es un concepto cuyas imagenes no aparecen de forma real en la cotidianidad, por ello se toma como referencia de inicio el

surrealismo, para la creacion y superposicion de imagenes en el resultado final.
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S) Transferencia Grafica: También llamado transfer, es un técnica planografica que consiste en transferir una imagen de un soporte a
otro, de alli su nombre, puesto que se busca traspasar la tinta de un papel a otro, ejerciendo presion y haciendo uso de quimicos como

el thinner.

Ahora bien es importante hacer una distincion en algunos de estos términos abordados a lo largo de la investigacion para evitar
confusiones, y aclarar a que se refieren cuando fueron mencionados. En el caso de las artes graficas originalmente se refiere a oficios de
imprenta como la reproduccion tradicional de imagenes a través del grabado, sin embargo de forma contemporanea este concepto engloba
a las manifestaciones artisticas disefiadas para producirse en serie desde lo tradicional hasta lo digital como la fotografia. En el caso de
esta propuesta el término es usado como se concibid originalmente, aunque pueda abarcar las técnicas fotograficas se vincula

directamente con las técnicas de reproduccion mediante estampacion.

Dichas técnicas de estampacion, fueron compuestas por procesos de incision que se trataron de Grabados, ya que se intervinieron placas
de forma directa o indirecta para crear las imagenes que se pasaron al soporte a través de la presion y se convirti6 en una Estampa, el
cual es el producto de este grabado. En continuidad, se aborda la Fotografia, mediante la post- fotografia, donde no se usan matrices
sino la luz, y un proceso digital para generar la imagen; si bien la imagen fotografica es parte de las artes graficas por su naturaleza de
reproduccion, a diferencia de las técnicas de estampacion, esta no necesita intervenir ningiin soporte o plancha para generar una imagen,
por lo cual se usa para vincularse desde la reproductibilidad con el grabado y la estampa como partes de la misma vertiente que es el arte

grafico.
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CAPITULO III
Marco Metodologico.

En este capitulo se expone el enfoque que orienta a la investigacion y los aspectos metodologicos que se llevaran a cabo, para conseguir
el desarrollo de la investigacion y con ello el planteamiento de los procesos que generaron la propuesta final como resultado de estos

procedimientos e investigacion.
Enfoque Investigativo
Este proyecto investigativo se orienta hacia un enfoque de investigacion cualitativo debido a que este tipo de investigacion:

Es utilizada generalmente en el analisis de las Ciencias Sociales, siendo un proceso metodologico que utiliza como herramientas
a las palabras, textos, discursos, dibujo, grafico e imagenes (datos cualitativos) para comprender la vida social por medio de
significados, desde una vision holistica, es decir que trata de comprender el conjunto de cualidades que al relacionarse producen

un fenomeno determinado. (Guerrero, 2016, p. 2).

Por ello el trabajo se inclin6 hacia la subjetividad, pues al ser cualitativo, este explord “... El conocimiento de fendmenos complejos de
la realidad a partir de lo cual se pretende construir conceptos muy abstractos, como los sentimientos, emociones y pensamientos.”

(Guerrero, 2016, p. 5). Permitiendo una mayor flexibilidad al momento de aplicar métodos que daran resultados no de cantidad sino de

calidad.
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Debido a esto, una de sus caracteristicas es que el papel del investigador cualitativo es explicito a diferencia del cuantitativo cuya posicion
es neutral, “El investigador cualitativo reconoce y en cierta medida expresa sus valores y creencias que incluso pueden ser fuente de
datos para el estudio” (Canal Teocom, 2022, 2m38s), razoén por la que, la perspectiva del autor influye de forma significativa en el objeto

de estudio sobre la introspeccion del ser, experimentado solo por ¢l mismo.

De igual forma, el modelo de la investigacion se basa de manera implicita en el humanista pues este “... estudia los significados de las

experiencias de los seres humanos en situaciones reales, tal como ellas ocurren espontdneamente en la vida cotidiana.” (Corporacion

Universidad de La Costa, 2020, p. 2)

Con ello, en esta investigacion, se realizo la obtencion de datos a través practicas técnicas para conseguir aportes que condujeron al autor
a la compresion y posterior realizacion de imagenes alegoricas que ilustraron la sensacion de un estado de introspeccion, con el fin de

generar un libro que contenga una serie de obras graficas contemplativas de este estado.

Disefio de la investigacion.

La investigacion normalmente moldea su disefio investigativo en funcion de sus necesidades, en este caso, dicho proyecto posee
caracteristicas que competen a un Trabajo Especial de Grado (TEGA), pues se presentan dentro de este, cualidades descriptivas y
documentales que permiten el desarrollo del mismo a través de manifestaciones visuales, y es que un TEGA “...debe mostrar el caracter

integral de la carrera, expresado en el dominio tedrico y practico del quehacer artistico” (Alberti, 2020, p. 142).
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Por lo que la propuesta responde a un proceso de inquietud personal que puede desarrollarse en las disciplinas artisticas que rigen la
carrera de artes visuales, en este proyecto, implementando principalmente los ejes de fotografia, teoria y grafica cuyos conocimientos se

sincretizan en la investigacion de forma protagonista.

De igual importancia, en este disefio también se da la investigacion de naturaleza documental analitica que permiti6 profundizar en
aspectos que solo con la descripcion no seria posible acceder, por lo que es de interés revisar criticamente los contenidos tedricos de la

introspeccion artistica y las posibilidades de expresion plastica para formalizar el concepto a través de la fotografia y el grabado.

Método.

Para el desarrollo de esta investigacion se ha tenido en cuenta, primero que, un método se trata del “procedimiento o conjunto de
procedimientos que se utilizan para obtener conocimientos cientificos, el modelo de trabajo o secuencia logica que orienta la
investigacion.” (Sabino, 1992, p. 31) senalando esto, en esta propuesta, el método que la orientd para su desarrollo es el de proyecto
investigacion creacion, el cual se trata “de otorgar a los procesos de creacion y produccion de obras artisticas, llamense espectaculos
escénicos, objetos plastico visuales, actos performaticos, piezas sonoras, etc., la condicion de objetos cognitivos.” (Delgado, et at. 2015.

P. 19).

Es asi como en este, la practica creativa y la creacion tienen un papel fundamental en la produccion de conocimiento y en los procesos
de innovacion, pues Alba y Buenaventura, 2020 exponen que “todo proceso creativo implica cierta medida de recoleccion, ordenamiento

y sistematizacion de informacion.” (Alba, Buenaventura, 2020), haciendo que diversas disciplinas establezcan distintos procesos de
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investigacion reconocibles y validos al igual que los tradicionales. Dichos procesos conducen a la produccion de objetos, piezas, obras,

etc., que dan forma material y evidencian la innovacion dejando un aporte a través de la practica creativa.

En el proyecto de investigacion-creacion, el proceso creativo de los artistas es su método a seguir, el que debe quedar documentado para
la exégesis de su obra, en el que se parte de la idea como un objetivo, se permite explorar, indagar en la idea hasta llegar a una propuesta,
cuestion que es muy similar al método propuesto por Christopher Jones en 1970, que si bien es una metodologia mas afin al disefo, la
misma se basa en: necesidad (imput), proceso (caja), resultado (output), lo cual permite que se pueda amoldar dicho método al proceso

artistico de la autora.

El mencionado modelo funciona de 3 formas: la caja negra, la caja transparente y el autoorganizado. En la caja negra se explica como
un salto creativo donde se llega a un resultado pero muchas veces se desconoce como se llega a €1, en el caso de la caja transparente se

define como un proceso logico y ordenado que lleva a un resultado a través de criterios de evaluacion, anélisis y estrategias.

Por otro lado el autoorganizado se trata de un “Método que combina los dos anteriores para llegar a un balance entre la creatividad y
racionalidad” (Sardi et al, 2019, p.5) debido a esto, es el que mejor se ajusta a las necesidades de la investigacion, ya que permite abordar

desde el estudio logico, una tematica y a través de una serie de estrategias creativas, llegar a un resultado artistico.

Con base en lo anterior se plantean una serie de pasos para conseguir la consumacion de la investigacion en una propuesta artistica

fotografica.
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Investigar de forma general sobre la introspeccion artistica (concepto, caracteristicas...) y como se puede representar a través de
imagenes fotograficas.

Sustentacion de la informacion a través de la indagacion sobre autores en el tema.

Ordenar de forma coherente la informacion obtenida con el fin de dar una estructura a la investigacion.

Antologia de ideas, palabras, extractos o imagenes que sean afines con el fin de enriquecer la representacion grafica del proyecto,
documentadas en una bitacora como herramienta de recoleccion de datos.

Proceso de captura de imagenes, de acuerdo a la representacion metaforica de la introspeccion.

Experimentacion fotografica de forma manual y digital con el fin de evaluar las posibilidades expresivas que el medio puede
aportar a la creacion de las imagenes finales.

Experimentacion con técnicas de estampacion como transferencia, aguatinta, manera negra, entre otras para contemplar las
posibilidades visuales resultado de las mismas.

Establecer que técnicas pueden dialogar de forma directa e indirecta con la fotografia digital, usando como tema conceptual la
introspeccion humana.

Explorar como de forma conceptual el libro se convierte en una expresion artistica

Desarrollar una serie de estampas y tirajes que seran parte del resultado, posteriormente encuadernadas para una pieza final

Busqueda de un espacio para la exposicion del trabajo final de libro de artista.
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En la siguiente figura 07 se explica de forma grafica el proceso que se llevo a cabo, segiin los métodos seleccionados para el desarrollo

del proyecto.

Figura 07.
Grafico del método de autoorganizado a implementar.
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Nota, cada letra corresponde al lugar que tiene cada paso en la investigacion.
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CAPITULO IV

Procesos y Resultados.

1. IDEACION DE IMAGENES

El inicio de este proceso creativo partio desde la indagacion, la autorreflexion y el registro emocional de la autora, para adentrarse en la
experiencia y de forma practica llevarlo posteriormente a la plastica, mediante la meditacion e indagacion de los simbolos que se
decidieron encarnar de significado dentro de la obra final. Entendiendo el proceso artistico como resultado de las experiencias obtenidas,
reflejadas en una obra final. Para esto fue necesario definir la autopercepcion de la autora que fue depositada en las imagenes a través de

ciertos simbolos (las manos, el nido, el cascaron, el cuerpo femenino y la naturaleza).

Bajo la filosofia de Berger de comprender el arte como proceso, se vincul6 de forma practica con la vision interna de la autora, donde la
misma se concibié como un proceso de vivencias y experiencias, que en fusion con el pragmatismo de Dewey, ayudo6 a la compresion
de verse propiamente como una creadora de imagenes cuyos conocimientos académicos y emocionales pudieron hacer catarsis a través
de un codigo visual propio, que encarnan su manera de autopercibirse desde su existencia femenina, con tendencia a la melancolica, que
se apropio de pequefios espacios poéticos para dar un refugio imaginario a sus pensamientos, emociones y transformarlos de forma visual

en esos nidos que la contienen, la nutren y la sostienen.
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Con este propo6sito, se seleccionaron elementos recurrentes en la naturaleza y en el campo visual de la autora, como lo son los cascarones
de huevo, los nidos, las manos, la figura femenina y la naturaleza. Todos ellos estuvieron presentes en cada una de las imagenes para
que a través de metaforas visuales se dotaran de significados, con base en la percepcion visual, la composicion y la iluminacion,

generando asi un lenguaje de significado propio, donde cada elemento se representa y significa de forma distinta.

Parafraseando a Bachelard, (1957) en la poética del especio, el nido es un lugar seguro que remite a la casa, al hogar, espacios donde
generalmente se crea confianza y seguridad para pensar, reflexionar y auto descubrirse, lo que facilita el tema de la introspeccion y su
representacion por medio de este recurso visual. Debido a ello, en el nido principalmente se asocia con el elemento del cascaron, que en
la investigacion se abordd como si fuera la concha, ya que habiendo similitudes estructurales de ser espacios intimos de refugio, permite

al alma refugiarse y contemplarse.

De alli que estos dos elementos fueron usados en el imaginario visual de la autora para expresar su proceso de introspeccion, de mostrar
el inicio, el hogar, la raiz de un espacio seguro, una alegoria de un lugar donde se encuentra la paz e intimidad que den el ambiente
propicio para pensar y reflexionar. Asi mismo, el uso de las manos como autorretrato del ser, debido a que estas normalmente pueden
transmitir, poder, accion y comunicacion, asi como identidad, vulnerabilidad, sinceridad y autoconocimiento. Pues son elementos tnicos
de cada persona, desde las huellas a los surcos, son herramientas de creacion, destruccion y contemplacion, que desde la observacion de

lineas, manchas y cicatrices permiten hacer un ejercicio profundo de autoconocimiento humano del cuerpo y el ser. Se condujo a
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comprender incluso como autorretrato, pues siempre estan desnudas, vulnerables mostrandose sin disimulo en sus posturas, sinceras en

su edad y testigos hablantes de sus acciones; ademas de contener nuestra identidad en centimetros biométricos.

Por ende, se pudo hacer la introspeccion del ser pensando en ello, y como representacion metaforica del mismo, estan las manos, esa
esencia de identidad y creacion, una extension de la practica del ser. Al igual que las manos, la seleccion del cuerpo femenino se tomo
como un contenedor de esa esencia, de ese ser, que se busca en la reflexion artistica, la imagen femenina aunque no es la propia de la
autora, si reflejo ese elemento que forma parte de si, de su esencia como humano y mujer, desde lo erético, lo natural y lo bello, del

sentir y percibir su entorno, hacerse parte del mismo desde la feminidad propia.

Resumiendo lo planteado, los elementos predominantes para la concepcion de las imagenes fueron: las manos como representacion y
autorretrato del ser, el nido o cascaron como espacio intimo de introspeccion de ese ser, el cuerpo femenino como contenedor del mismo,
y la naturaleza como su entorno a desenvolverse en dicha introspeccion. Dentro de la ideacion de estas imagenes no solo se remitieron
a las visuales, sino también a las verbales, de modo que haciendo uso de la poesia se gestaron textos que sirvieron de complemento de
dichas visuales, donde los elementos conservaron los mismos significados, solo que se agregan cuestionamientos desde la experiencia

personal de la autora.

En este proceso de escritura, se tom6 un ejercicio realizado anteriormente de autorreflexion y pensamiento para la materia de dibujo IV
(Veéase figura 8 y 9), en la cual el resultado de esa actividad fue un libro de artista, donde imagenes se complementaban con textos

escritos a mano e intervenciones, productos de esa meditacion y reflexion, por lo que en esta linea de investigacion se uso para continuar
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y complementar la obra grafica, desde el pensamiento y producto de entender que, el arte puede ser un proceso continuo que puede ir
variando segun los sentimientos que se pretendan expresar.

Figura 08.
Libro d rtit Dibujo IV. 2024

Nota. Fragmento de paginas. Cortesia de la autora.
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Figura 09.
Libro de artista Dibujo IV.

2024

209
==

nas. Cortesia de la autora.

o de pagi

ota. Fragme
Debido a esto, las imagenes verbales concebidas en el libro son poesias, frases, fragmentos de pensamientos de esta introspeccion, donde
con el uso de metaforas, similes, anaforas, analogias y demas recursos literarios usados por poetas, como Pizarnik o Bukowski, para
hablar de forma surrealista sobre experiencias que en el sentido literal de las palabras seria dificil describir. Por ejemplo, en el caso de
Alejandra Pizarnik en su poema “La noche” (1958), desarrolla los conceptos de El ser y la noche, fundiéndolos en un territorio oscuro
para representar la condicion humana, la desolacion y el misterio de la existencia frente a la fragilidad de las palabras, en este poema se
plantea un espacio de identidad e intimidad desde la imagen verbal, no con afan de describir, solo nombrar las sensaciones desde sus
pensamientos y percepciones. De alli que seguidamente, se adjunta parte de los textos y estilo narrativo usado para generar esas imagenes

verbales que acompaiaron a las visuales y pueda explicarse.
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Figura 10.
Fragmentos de texto impreso en el libro de artista.

Entre innumerables
imposibilidades.
Vislumbrarme,
reconocerme en las
sombras de mi identidad,
resulta mi obsesion
agobiante.

Mi tormento e idilio.

En este pequeino espacio,
intentando al menos
distinguirme.

Me siento una sorda
intentando oir gritos de un
mudo,

De un alma anestesiada que
intenta sentir, vivir.

Desesperada por distinguir
no solo presencia,
sino ser esencia.

Palmas, manos, plumas
Nidos, camas, hogueras
Anhelo, utopia, cielo.

Es destacable, que la tipografia seleccionada para el texto es la “Mongolian Baiti” una fuente creada en 2008 para el paquete de Microsoft
office, la cual es un estilo de letra basada en el alfabeto tradicional mongol. Basandonos en la clasificacion tipografica de Maximiliam
Vox de 1954, este estilo de fuente pudiese clasificarse en la categoria de Romanas Antiguas en la subcategoria de las reales o de transicion
ya que sus caracteristicas tipograficas son un estilo serif (con remates), con contrastes de moderados a altos en sus trazos, con una

modulacion casi vertical y serifs perfilados, asi mismo, sus trazos terminales angulados permitieron que se pudiera adjuntar a esta
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categoria de estética sombria y clasica, ya que facilito al espectador a tener una lectura de texto continua y clara. Su seleccion fue dada
por dichos atributos de una letra elegante, clara y sobria, con el fin de que no opacara las estampas que fueron los elementos protagonistas

del libro.

2. CONCEPCION DE IMAGENES VISUALES.

Una vez teniendo claro los elementos protagonistas para desarrollar el lenguaje formal visual de la autora, se dio paso a la concepcion
de las imagenes, mediante el estilo pictorrealista, a través del uso de la camara oscura, donde la imagen se cred desde la luz que se filtro
en el lente y es concebida por la oscuridad en contrastes y matices, que se revelan en un visor de papel vegetal que actiia como un espejo

y se refleja el resultado de la imagen.

Para el proceso creativo de la captura de las imagenes, tuvo gran influencia el trabajo de los fotografos referentes como Peter Wiltkin,
Masao Yamamoto y Gerhard Richert, de los cuales su trabajo fotografico de iméagenes oniricas, difusas y pictorrealistas dieron una guia
al estilo que la autora reinterpretd para sus composiciones con base en la poética de la introspeccion del ser.

Asi mismo, una vez capturadas las imagenes, en la figura 10, se puede observar de forma grafica el proceso, al que fueron sometidas las
fotografias, ya que la captura de las mismas en la cdmara oscura debio ser editada y refinada en el programa de Adobe Photoshop 2019,

para la seleccion final.
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Figura 11.
Proceso de captura de fotografias, edicion y resultado.

Nota. Cortesia del autor.

Este proceso se siguid sucesivamente en cada una de las 44 imagenes que se generaron para imprimir en el libro de artista, ya sea que se
hicieran en transferencia directa o traduccion en dibujo para pasarlo de la matriz a la estampa. Cabe destacar que, para mantener una
coherencia visual mas alla de los elementos mencionados, también se eligio que fueran imagenes insaturadas, monocromaticas de blanco

y negro, donde el croma no fuera un elemento distractor sino que potenciara e integrara.

Se tomo en cuenta que en el caso de la imagen fotografica a blanco y negro, la imagen final tiene de forma caracteristica “su capacidad
para enfatizar los elementos fundamentales de una imagen. Al eliminar la distraccion del color, los espectadores se sienten atraidos por

la composicion, las lineas, las formas y las texturas dentro de la fotografia”. (Moleveld, 2023.) Por lo que, gracias a esta capacidad,
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permiti6 potenciar el enfoque de la autora para comunicar su vision artistica y asi, evocar una respuesta emocional del espectador.
Ademas de que, se tuvo en consideracion que en el grabado tradicional, casi siempre se usa el negro para ver mejor los detalles de las

matrices y las estampa que producen.

3. SELECCION Y REALIZACION DE TECNICAS.

Una vez impresas las imagenes en laser sobre papel bond, se dedico a experimentar qué técnicas se llevarian a cabo al imprimir sobre el
libro, este proceso fue guiado por la metodologia de proyecto de investigacion, donde la experimentacion con materiales y técnicas fue
crucial para lograr el acabado final, pues de manera experimental se recolectaron datos en la herramienta de trabajo “bitacora de trabajo
en el taller” en el cual se podia evidenciar qué funcionaba de manera mas Optima, y cuéles procesos no, de igual manera se fusiono esta
metodologia con la del autoorganizado de Christopher Jones, siguiendo la serie de pasos planteados al final del capitulo III, para poder

darle estructura a esa experimentacion.

Por lo que fue necesario, dividir las técnicas en dos vertientes: las de transferencia directa donde el detalle fotografico se mantiene lo

mas fiel a la idea inicial y la traduccion al dibujo, donde la técnica ameritaba este proceso para pasar la imagen a la matriz.

3.1 Técnicas de los fotogratia al dibujo.

La seleccion de estas técnicas fue con base en la manera negra, donde la matriz se trabaja partiendo del negro a los blancos, asi como en

la fotografia en sus inicios, donde la luz era la que daba vida a la imagen cuando esta era revelada, por lo que en el proceso de manera
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negra fue el selecto en dos de sus técnicas. Ademas al ser procesos de grabado directo donde las incisiones y relieves son generados por
el artista, para la creacion de la imagen sobre la plancha es necesario partir de la traduccion al dibujo ya que de otro modo no podria

grabarse la plancha.

a) Mezzotinta o grabado al humo.

Consiste en un proceso donde se granea la plancha para poder obtener un plano negro sobre el cual trabajar, generalmente se realiza
sobre planchas de cobre y el proceso de graneado determina su nombre, pues este se hace por medio de una mecedora, que es una
herramienta que al “mecerse” sobre la plancha va dejando pequefias incisiones de puntos en todas direcciones donde se va a depositar

tinta y va a generar ese efecto aterciopelado al momento de imprimir.

En esta técnica se va raspando y aplanando la matriz con brufiidores, para poco a poco ir sacando los blancos de la imagen, por lo que
hacer una transferencia sobre esta placa no seria posible, por ello, se decidio hacer una reinterpretacion de la imagen inicial, ya que la
mezzotinta tanto su graneado como su desarrollo de raspado es un proceso de incision directa. De esta técnica se incluyeron dos estampas

finales, a continuacion en la figura 11 se muestra el proceso de una de ellas.
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Figura 12
Proceso de traduccion y resulta de matriz de Mezzotinta.
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b) Falsa Manera Negra al Aguatinta.

Llamada de esta manera, por ser una alternativa a la manera negra tradicional (mezzotinta), es una alternativa al método tradicional
de la mecedora o graneador, ya que mediante este proceso se puede granear de otra forma. Este consiste en someter a la plancha a
un procedimiento de colofonia y una sal mordiente, de forma consecutiva, en la cual se usa una caja con la resina en polvo (colofonia),

se agita para levantar el polvo que se depositara en la placa de manera uniforme.

La colofonia forma una capa de granos muy finos que funciona como aislante de la sal (cloruro férrico en esta ocasion), y en cada
mordida va a dejar un efecto granulado. El proceso se repitio unas 6 veces para alcanzar un plano oscuro con algunos puntos blancos

del que se partio para hacer el dibujo a grabar.

Al igual que en la mezzotinta se usaron, brufiidores para revelar los blancos de la imagen, por lo que fue necesario el mismo proceso
de traduccion al dibujo para la creacion de la matriz, aunque a diferencia de la mezzotinta esta técnica posee caracteristicas de grabado
directo e indirecto, ya que el graneado se hace de forma indirecta con la sal de haluro y el raspado de la matriz si es de forma directa.

De esta técnica se incluyeron igualmente dos imagenes, en la figura 13 se observa dicho proceso de una de esas imagenes.
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Figura 13.
Proceso de Aguatinta y resultado de la matriz

Nota. Cortesia de la autora.

Figura 14.

Proceso de Aguatinta y resultado de la matriz. Vlsual de la bitacora.
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3.2 Técnicas de transferencia directa.
La seleccion de estos procedimientos, se tratd de grabados contemporaneos indirectos, donde ya sea que un acido, una sal o una

impresora produzcan la imagen final.

a) Alternativa al fotograbado con transferencia fotografica.

Esta técnica fue un acercamiento al fotograbado tradicional, pues, investigando sobre la obra de “Mirar el olvido”(2010) de Lihie Talmor,
donde se incluyen algunas estampas en esta técnica, se dio la necesidad de acercarse de forma investigativa y contemporanea, pues es
un método que fusiona directamente ambos objetos de estudio del interés del proyecto, por lo que se indagd la manera de como lograr

un resultado familiar desde una lamina de cobre y una transferencia.

Dicho proceso consistid en la comprension, de que la grasa aisla el acido cuando éste actiia como mordiente sobre la matriz, por lo que

surgiod la idea de experimentar haciendo una trasferencia fotogratica directa en la placa para ver si se podia lograr un resultado familiar.

En esta experimentacion se abordo de dos formas el proceso de grabado, la primera, sobre una placa de cobre previamente graneada para
que la imagen tuviera mayor retencion de la tinta a transferir, se us6 un papel de sublimacion impreso con la fotografia, se calento la

plancha y se us6 thinner para la transferencia, sin embargo no se logr6 pasar la imagen de un soporte a otro.

La segunda alternativa fue mas favorable con el uso de una impresion a toner, donde de forma convencional nuevamente se us6 thinner

y se logro transferir la imagen, sin embargo al someterse al acido, al ser una fotografia con limites tan difusos y bajos contrastes, el toner
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no protegio ciertas areas, por lo que el resultado no esté incluido en el libro, pero si, en la linea de investigacion para su perfeccionamiento

en el futuro. En la figura 15 se puede apreciar dicho proceso y resultado.

Figura 15.
Proceso de alternativa al fotograbado.

Nota. Fotografia. Placa con toner. Placa luego de la inmersion en acido.

b) Transferencia litografica.

Para esta técnica se prepar6 la piedra caliza compacta y porosa para la litografia, con el proceso de graneado de agua y arena, se
sensibilizo la matriz para proceder a pasar la imagen a ella. Como el principio quimico de la litografia es que “la grasa de adhiere a la
grasa” se hizo una transferencia directa de una fotografia a laser sobre la piedra con thinner y presion de la presa litografica, en la cual

la imagen se pudo transferir al soporte dejando una pelicula de toner donde posteriormente se iba a grabar y posicionar la tinta.
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El proceso posterior a ello fue el de una litografia convencional, con colofonia, goma arabica y 4cido nitrico para grabar la imagen a la
piedra, posteriormente se retir6 el toner con trementina y se dejo secar por completo. Al momento de imprimir se humedeci6 la misma
y se entint6 con rodillo, el cual deposita la tinta solo en las areas sensibilizadas, por lo que, la imagen se va revelando a medida que se

entinta. Por 0lltimo se posiciona el soporte y se pasa por la presa para generar la imagen.

En la figura 16 se muestra este proceso, aunque experimental mostr6 un resultado favorable, que si bien, no es fidedigno a la imagen
original, pues en el proceso de acidulado hace que algunos detalles muy pequefos se pierdan, sin embargo conserva a grandes rasgos la

esencia visual de las imagenes. Al ser un proceso tan minucioso, solo se incluye una estampa de esta técnica en el libro.

Figura 16.
Proceso de Litografia.

o

Nota. Imagen a transferir. Piedra con transferencia. Acidulacion de la piedra. Entintado de matriz.
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c) Litho-poliéster o fotolitografia sobre poliéster.

Al igual que en la litografia, esta técnica usa el mismo principio fisico de que el agua se repele con la grasa y grasa se adhiere a grasa,
por lo cual el procedimiento es similar, aunque simplifica algunos pasos. En esta técnica se puede imprimir directamente sobre la lamina
de poliéster, haciendo uso de una impresora de toner para plasmar la fotografia sobre la matriz, con ello se ahorra la transferencia de una
impresion a la placa. Por lo que no hay que preparar la matriz mas alla de pasarla por la impresora y tener la fotografia impresa sobre la

lamina a imprimir.

Seguidamente, con la impresion sobre el poliéster lista, se hizo una solucion fuente, que es la que va a permitir que el agua mantenga
limpia las zonas blancas donde no hay toner y ayudo a que la tinta se depositara donde hay una pelicula grasa. Dicha solucion contenia:
goma arabica para mantener la humedad de la superficie, acido acético (vinagre) o acido nitrico para repeler la grasa de las superficies
blancas y agua. Con esto listo se procedio a humedecer la placa y entintar con rodillo al igual que en la litografia, tantas veces como

fuesen necesaria. En la figura 17 se puede apreciar dicho proceso.
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Figura 17.
Proceso de litho-poliéster.
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En este ejercicio el resultado también perdi6 algunos detalles de la fotografia al pasarse la solucion fuente y era un poco inestable al
momento de imprimir, sin embargo permiti6 un resultado distinto donde la fotografia aunque cambi6 un poco, se conservo en su mayoria,

por ello al igual que la litografia solo se incluyd una ejemplar de estampa de la técnica.
d) Transferencia Grafica.

En el caso de esta técnica fue donde mayor se evidenciod un resultado fotografico, ya que fue en la que mejor se conservo la calidad de

la imagen impresa a laser, que se convirtieron en el mayor nimero de estampas finales presentes en el libro.
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Al ser un resultado tan fidedigno, es donde mayor se evidencié un dialogo entre un proceso fotografico y grafico. El cual consistio en el
uso de thinner, impresion consecutiva en el torculo y estampacion sobre el soporte final. En esta técnica tanto la fotografia y la grafica
se complementan de manera simultanea pues ninguna predomina sobre la otra, como en el caso de las técnicas anteriores donde el leguaje
grafico se impuso de forma predominante en el resultado final. Por ello, se incluyen 26 imagenes realizadas con esta técnica, pues sus

resultados fueron bastante favorables a nivel visual.
4 IMPRESION: COLOR Y SOPORTES.

Una vez obtenidas las imagenes en el material a imprimir, en el caso de todas las técnicas, exceptuando la transferencia grafica y el litho-
poliéster, para todas se prepar6 un tono de negro en particular, ya que se enfocé en que se mantuviera monocromatica pero que se
reflejara mejor los volimenes, por lo que se uso6 para ello tinta litografica negra al 50% con un 50% de un color creado (véase figura 18),

logrando asi un color quebrado muy similar al negro pero con una subtonalidad mas calida que el tono de fabrica.

Figura 18.
Paleta de color.

60% de rojo
30% de azul
_10% de amarillo i1

100% negro de fabrica

Muestra final
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Cabe destacar, que en el caso del litho-poliéster no se uso6 este tono, pues el color negro de fabrica mantenia mejor los detalles que el
color preparado. De igual forma, en el caso de la transferencia grafica, la tinta que se transfiere es la impresa en laser sobre el bond, por
lo que el color se configur6 desde el ambito digital con un filtro en Photoshop, manejando los valores en el sistema CMYK, para obtener

el resultado deseado.

Por otro lado, la seleccion del papel fue el resultado de la experimentacion practica de diversos soportes, asi como la evaluacion de su

comportamiento con las diversas técnicas. Los papeles testeados fueron:

-Papel bond de 20gr para la boceteria e impresion de imagenes a transferir.

-Bristol de 100gr, mix media de 190gr, acuarela de 300gr genérico, acuarela pointer premium de 300gr y acuarela Canson de 300gr, para

las pruebas de estado y pruebas de ensayo resguardadas en la bitacora del taller.

Como opciones definitivas para los soportes finales se seleccionaron, papel acuarela de 300gr Arches prensado al frio, de grano fino
para la impresion de las técnicas de grabado en hueco (mezzotinta, aguatinta), donde fue necesario humedecer previamente el papel para

que la fibra penetrara en el grano de la matriz y pudiera retirar la tinta para revelar la impresion.

Asi mismo, se selecciono para las planograficas (litografia, transferencia, litho-poliéster) el GVARRO, un papel de 150gr de algodon
prensado en caliente, de grano fino y textura ligera, el cual fue idoneo para mantener los detalles mas delicados de las imagenes, ya que

no se necesitaba mayor humedad para trabajarlo pues al ser técnicas planas, a lo que se le dio mayor importancia fue a la rigurosidad de

77



mantener los detalles y que no se perdieran en la textura. Sin embargo, para algunas transferencias graficas fue usado el Arches, por

fines estéticos, ya que en ocasiones favorecio la imagen final la textura de dicho papel francés.

Figura 19.
Bitacora de taller con pruebas de color y registro de los diversos soportes testeados.
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En este orden de ideas, el formato establecido para el papel fue la estructura de 42cm de ancho por 14,9cm de largo, ya que la
encuadernacion se ided de manera que pudiera la pagina doblarse y dar la ilusion de ser una sola hoja impresa por ambas caras. Esto con

la intension de que los relieves de algunas técnicas no interfirieran con la imagen del reverso, y pensando en la disposicion final del
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libro, donde la obra grafica de Helena Arellano tuvo gran influencia de buscar un resultado mas organico y cercano a la naturaleza, cuya

estructura simulara pétalos de una planta.

Para imprimir se posicioné un registro con una cuadricula sobre la cual se trabajoé e imprimieron todas las estampas, esto con el fin de
mantener el formato y que las imagenes quedaran ubicadas justo donde eran pensadas, asi mismo, no solo se transfirieron las imagenes,
sino los textos que complementan las mismas. En las figuras, 20, 21 y 22, se muestra el registro usado, el formato de impresion y la

vista final ideada de las paginas del libro de artista.

Figura 20.
Cuadricula de registro.

,,,,,

Formato deI la hoja de impresion




Figura 21.
Hoja en formato de impresion sin dobles.

Entre innumerables
imposibilidades.
Vislumbrarme, reconocerme en
las sombras de mi identidad,
resulta mi obsesion agobiante.
Mi tormento e idilio.

intentando al menos
distinguirme.

Nota. Vista de la hoja para imprimir en el torculo.

Figura 22.
Fragmento del libro de artista. “Nido”. 2026

Palmas, manos, plumas
Nidos, camas, hogueras
Anhelo, utopia, cielo.

Desesperada por distinguir
no solo presencia, sino ser
esencia.

Nota. Vista final de las paginas al unirse la estructura.

En este pequedlo espacio,

80



Figura 23.
Bitacora de taller con registro-reticula y orden de impresion del texto.
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Para la encuadernacion se hicieron algunas pruebas, la primera idea fue una encuadernacion externa tipo sobre, que contendria las
estampas y donde cada sobre estaria adherido al otro para dar libertad de movimiento a las paginas, pero al llevarlo a la practica dicha

encuadernacion interferia de forma visual con el trabajo grafico, pues ocultaba algunos detalles importantes de las estampas. (Véase

figura 24).



Figura 24.
Boceteria de la primera estructura.

soporte de impresion sin doblar Soporte doblado con mecanismo
para encuadernar

X =— /M

Soporte que sostendra  Vista cenital de la hoja Vista cenital del esamblaje
la hoja de estampa con el mecanismo de las paginas

Nota. Fue preliminar, pero no la definitiva.

Por ende, se seleccion6 una encuadernacion con un acabado més sutil, pues al ser un libro de artista no se deseaba perder ningtin detalle
del soporte final, razon por la cual, se cambi0 la estructura a una serie de pestafias dadas por el plegado del papel (figura 25), al cual se

le anexaron las paginas, conservando asi, la libertad de movimiento sin perder detalles de la obra grafica.



Figura 25.
Estructura de encuadernacion definitiva para el libro de Artista.

soporte de impresion sin doblar

—

vista cenital de la pagina doblada

> ——

paginas unidas.

las paginas se pegan a los . .
pag Peg Vista cenital.

papel vegetal con dobleces pliegues y luego esos pliegues
se une

En continuidad, fue de suma importancia la libertad de movimiento de las paginas, pues para su ensamblaje y presentacion final se
pretendid que este libro se pudiera expandir y presentar como una especie de nido, donde cada pagina se pudiera convertir en hojas que
conforman el mismo. Es destacable ademas que, el papel de la encuadernacion fue pensando con la finalidad de que la luz se pudiera
filtrar por las paginas, generando una sensacion estética de naturalidad y belleza, de intimidad, de alli que se use papel vegetal con
dobleces a los que se le afiadieron las hojas como pétalos que al abrirse y expandirse, pasa de una estructura convencional de libro a un

objeto que abarca el espacio tridimensional.
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5. Montaje de obra.

El montaje idoneo para este libro fue pensado desde una perspectiva, donde la luz sea la protagonista al momento de exponerse, gracias
a la luz estas imagenes se revelaron, ademas de que permite que el didlogo se dé, mediante la observacion intima de la luz tenue de una
galeria, sobre un soporte blanco con luces que emanan y atraviesan el libro para resaltar las estampas expuestas como un nido de hojas,
que le agregaron a la obra final un valor inclusive pictorico desde la luz “pintando” de forma metaforica las estampas con la luz. En el
area de la manipulacion del libro por el espectador, fue por medio del uso de un guante blanco, para evitar que los soportes se pudieran

dafiar

Figura 26.
Bocetaje del montaje de exposicion del libro en el espacio de galeria Norys Pereira.
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6. Resultado Final.

En este apartado se integro en formato digital el resultado de la fotografia llevado a la huella grafica, se detallaron fotograficamente cada
una de las 38 paginas que componen el libro de artista “Nido” como muestra del producto obtenido con base a la investigacion realizada,

en el que se evidencia el resultado plastico de la manifestacion emocional de la autora.

Figura 27.
Cubierta/Portada del libro.
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Figura 28.
Péagina 1.

Eatre innumerables
imposibilidades.
Vislumbrarme,
reconocerme en las
resulta mi obsesion
agobiante.

Mi tormento e idilio.

Figura 29.
Pagina 2 y 3.

En este pequedio espacio,
intentando al menos
distinguirme.
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Figura 30.
Pagina4y 5.

De un alma anestesiady Que
I

ntenta sentir, Vivir

Palmas, manos, plumas
Nidos, camas, hogueras
Anhelo, utopfa, cielo.

Desesperada por distinguir
no solo presencia, sino ser
esencia.

Figura 31.

Pensamientos que
revolotean,

a veces como Cuervos,
a veces como colibris.

Aln despierto,

atin respiro,

aiin me muevo.

Por la inercia, o por destino,
4o es la misma cosa, acaso?

El sol calienta mi cara,
la luz se toma mis clara

Y alli sigo reconociéndome

entre la sombra y el olvido. |
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Figura 32.
Pagina 8 y 9.

Figura 33.
Pagina 10y 11.

Presagios ligubres resuenan de
vez en cuando,

Comparado con las dichas, de
cuando en vez

&Soy feliz o solo existo?,
¢existo feliz o solo soy?

Por mucho que mi
existencia se agota,

no unpom comparecer
importa més el ser,

ese que todavia no sé.

T



Figura 34.
Pagina 12 y 13.

Puntadas, nidos, cascaroncs,
hogares construidos,
albergues desolados,

de buenos momentos ya
Paradojas de risa, vividos.
encantos y lamentos,
Me hacen ser alin més
concreto.

en esd risa,
]a caricid
entre 10 dulce ¥

De forma implicita esta ahi,
Una figura que creo leer,



Figura 36.
Pagina 16 y 17.

Vestigios do i Mirada suspicaz,
ettt de sentimiento mayor del
retrato de mujer. z

que se quiere creer.

Discreto en la mirada,
aquel puro pensamiento
Tormento de mi alma,
consuelo de mi ser

Figura 37
Pagina 18 y 19.

Brillando en las sombras,

en los abismos de mi mente,
Allj estas.

Nuﬂm te 'VUI.\’(K'. nunca te ras
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Figura 38.
Pagina 20 y 21.

Palabras tontas,
toscas, perdidas, <
Convertidas en alivios
olvidados.

Capaces de ver,

lo que no quiero mirar,
mucl\o menos reconocer.

Entre la calma y ] afiy
Brota mariposa, '
muere deidad
Si tan solo supiera
idénde estas?
Mi otredad, luz y oscuridad
Suavidad y hostilidad,
Contradicciones en mi
dualidad
’ Confrontaciones en mi
mirar.

Figura 39.
Pagina 22 y 23.

Aunque algo inexperta en mi
propio lenguaje he de ser,
pues alin no me logro
comprender.




Figura 40.
Pagina 24 y 25.

En esa expedicion de

reconocimiento,

En ocasiones me soy Una mirada que puede al fin
familiar. ver,

Un testigo silente de mi Una mente que puede
existencia, reconocer.

Un narrador omnisciente,

Figura 41.
Pagina 26 y 27.

Cuerpo que me contiene,
Esencia que me libera,
Soy luz, soy soledad
¥ 2 Soy compailia y claridad
Una mirada que ain no quiero
ejercer
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Figura 42.
Pagina 28 y 29.

[nwailaxincéndemi ser,
'in @il wincén de mii piel,
Reflexiann y alucino
Comprendo y olvido.

No me encadeno,

Solo suspiro.

Un pacto con mi mente,
Con mi feminidad,

con el carifio,

I con mi identidad

Figura 43.
Pagina 30 y 31.

Personalidades de un yo,
Disociaciones del mismo ser,
Pensamientos incompletos
Reflejos compartidos.

Matices, luces,

amanecen, anochecen
pasan los dias,
deambulando sin sentido.
Sin embargo ya llegué

Ya imagino que lo encontré

|
|



Figura 44.

Péagina 32 y 33.

Una flor que renace en la
primavera, es la misma que se
marchita en verano,

cada etapa es clla, con
diferentes caras

con el mismo centro.

Ese sentido del que carezco
De esa impertinencia
que se vuelve presencia.

e ——

Pasando los aflos,

retorno al refugio,

con otros 0jos, con otro aire,
encuentro un lugar, un espacio
un aire que respirar,

el cual aspirar.

Una vida, una muerte

Un anhelo, un encuentro,

Singularidad de descos
Pluralidad de vivencias
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Figura 46.
Pagina 36 y 37.

Figura 47.

Esencia que respira,
Que vibra, que ama,

que siente y se resiente.

Buscando lo que ya se
encontro.

Es este nido,

vi esa sombra que antes era luz,
En este nido entendi,

En este nido me comprendi
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Figura 48.
Libro exhibido. Vista frontal.
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Figura 24.
Vista cenital del libro exhibido.
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7. Conclusion

Bajo la concepcion de comprender la estampa como un proceso expandido del pensamiento, que en este proyecto de investigacion se
abordo, mediante la conversion de la imagen fotografica llevada al plano de la grafica, se permitid que la naturaleza del medio plastico
dotara de riqueza visual a las imagenes finales, cada una desde la técnica abordada, sirvid para generar un dialogo, donde la huella
grafica encarn6 los significados de la introspeccion del ser, partiendo desde la fotografia como idea inicial hasta una estampa final

contenido en un libro de artista.

Ahora bien, el estudio de manifestaciones y aportes artisticos contemporaneos se aprovecho para establecer de manera formal el lenguaje
propio de la autora, con referencias desde obras donde se abordaron temas de introspeccion con la fotografia a blanco y negro o la grafica
contemporanea contenida en libros de artista. Mencionados aportes brindaron facilidades al momento de resolver temas de color, estilo
fotografico, poesia visual y encarnar significados en metaforas, asi como conducir al resultado de la creacion de un lenguaje visual que

se ensefio en la pieza final.

De igual manera, seguir la metodologia de proyecto investigacion-creacion, permitié explorar diversas posibilidades graficas que al
principio solo se teorizaron, pero que mediante el proceso de autoorganizado se facilitd concretar en la linea de investigacion, pues a
través de la indagacion, experimentacion y practica organizada, se pudo llegar al resultado exhibido en el producto final del libro de

artista titulado “Nido”.
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Cabe destacar que, su titulo es dado justamente porque para su construccion absoluta, se tuvo que colocar en practica, un compendio de
conocimientos adquiridos a lo largo de la carrera de Artes Visuales, donde cada conocimiento hecho “rama, hoja o raiz”, ayudo a
comprender como construir las imagenes, los textos, como organizarlos, dotar de sentido y darle matices de color, trabajar la grafica

desde una perspectiva mas amplia, en el cual el medio fotografico sirvio de guia y se mantuvo presente aiin en la imagen final.

Aunado a esto, el nombre de “Nido” es mas profundo que el resultado de conocimientos, si no que dentro de la investigacion fue el
espacio donde se da dicha introspeccion, en el que cada imagen converge para mostrar al espectador el proceso artistico, en que la
experiencia de la autora se muestra presente en cada imagen. Evidenciando de forma practica como el cimulo de experiencias puede

convertirse en arte, que el mismo es un proceso que puede servir para el autodescubrimiento y reflexion.

Si bien, se abordaron 5 técnicas finales, se invita a continuar con el proceso de investigacion, pues las posibilidades en la grafica
contemporanea se expanden y avanzan dia a dia, gracias a los avances tecnologicos actuales, donde este didlogo puede manifestarse
desde otras técnicas graficas de estampacion y evidenciar nuevas posibilidades plasticas para diversos temas artisticos a través de la

fotografia o la grafica de campo expandido.
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