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“Sombra secreta” es un proceso experimental 
e intuitivo que pretende seguir con la deriva 
que inició la pintura en el Renacimiento cuan-
do consiguió despegarse de la arquitectura, 
del muro y de lo sacro. Un proceso de secula-
rización que lucha por liberarse de todo corsé 
inamovible, muro, lienzo, papel o madera. En-
tramos en un terreno en el que intentamos dar 
forma a este “despegarse de” lidiando en un 
campo que pretende ir más allá de la razón, sin 
negarla, pero sin quedarse en ella.

Resumen 

Este esfuerzo por separar la pintura del marco nos lleva a otro tipo de pintura quizá más vin-
culada a la acción y a la circunstancia, en definitiva, al devenir, a la intuición y a la experien-
cia, mediante un proceso de desmaterialización que libera a la pintura de su opacidad, per-
mitiendo que sea atravesada por la luz, y generando así un posible diálogo con el espacio, 
gracias  a la generación de sombras y luces que abren las puertas de un territorio dialéctico, 
entre lo sólido y lo vaporoso, entre lo efímero y lo duradero, entre lo permanente y lo fugaz.

Se trata de una dicotomía en forma dialéctica donde los contrarios se expresan en un mis-
mo cuerpo. Una búsqueda dialéctica donde aparece la materia y la desmaterializacion, el 
soporte y la ausencia de soporte, la luz y la sombra en la que la pintura se cosifica buscando 
la verdad a través de su propia negación. Niega una verdad dogmática para quizá darnos la 
sombra de una verdad intuida.

El título “sombra secreta “ surge del poema de Jorge Guillén titulado “Desnudo”, que decía, 
entre otros versos… “Puntos de luz latente dan señales de una sombra secreta. Pero el color, 
infiel a la penumbra, se consolida en masa”. Podríamos decir que, “sombra secreta” aspira a 
ser un alumbramiento, un nacimiento a la consciencia. 

“Sombra secreta” no es una pieza, ni una exposición, sino un proceso que llega a cierta con-
clusión provisional con la entrega de este trabajo final de grado, pero que dista mucho de 
darse por finalizado, ya que sigue siendo un proceso vivo, una búsqueda activa. 

“Sombra secreta” responde a un proceso experimental donde la pintura, la escultura y la 
instalación desdibujan sus límites y en el que se potencia el carácter corpóreo de la pintura. 
Se muestran gestualidades que no pueden ser contenidas en el campo bidimensional y que 
aportan, en la mirada del espectador, un amplio campo simbólico.

La pintura, exenta del muro y del soporte, incrementa pues su cosificación y se separa cada 
vez más de las posiciones de verdad intemporal.



7

Summary 

“Secret Shadow” is an experimental and intuitive process that intends to continue with the 
drift that started painting in the Renaissance when it was able to detach itself from the ar-
chitecture, the wall and the sacred. A process of secularization that struggles to free itself 
from any immovable corset, wall, canvas, paper or wood. We enter a land in which we try to 
give shape to this “get off of” dealing in a field that tries to go beyond the reason, without 
denying it, but without staying in it.

This effort to separate the painting from the frame leads to another type of painting perhaps 
more linked to action and circumstance, ultimately, to becoming, to intuition and experien-
ce, through a process of dematerialization that frees the painting from its opacity, allowing 
it to be crossed by light, and thus generating a possible dialogue with space, thanks to the 
generation of shadows and lights that open the doors of a dialectical territory, between the 
solid and the vaporous, between the ephemeral and the durable, between the permanent 
and the fleeting.

It is a dichotomy in dialectical form where opposites are expressed in the same body. A 
dialectical search where matter appears and dematerialization, support and absence of sup-
port, light and shadow in which the painting is reified by seeking the truth through its own 
negation. It denies a dogmatic truth to perhaps give us the shadow of an intuited truth.

The title “secret shadow” comes from the poem by Jorge Guillén titled “Naked”, which said, 
among other verses ... “Points of latent light show signs of a secret shadow. But the color, 
unfaithful to the twilight, is consolidated in mass “. We could say that “secret shadow” aspi-
res to be a birth, a birth to consciousness.

“Secret Shadow” is not a piece, not an exhibition, but a process that reaches a certain provi-
sional conclusion with the delivery of this Final Grade Paper but that is far from be finished, 
since it is still a living process, an active research.

“Secret shadow” responds to an experimental process where painting, sculpture and insta-
llation blur their boundaries and in which the corporeal character of painting is enhanced. 
They show gestures that can not be contained in the two-dimensional field and which, in the 
view of the viewer, provide a wide symbolic field.

The painting, free from the wall and the support, therefore increases its reification and is 
increasingly separated from the positions of timeless truth.
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• Desarrollo de procesos experimentales limítrofes entre pintura y escultura 
• Investigar las posibilidades plásticas que ofrece la manipulación de la pintura epoxi.
• Fortalecer los procesos del conocimiento que van mas allá de lo racional entrando  
 en los dominios de la intuición.

Objetivos
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A raíz del trabajo de escenografía realizado en la asignatura de UEA Espais Artístics: Llum i 
Mutacions Ambientals, tomé consciencia de una enseñanza, que considero, ha sido revela-
dora en mi quehacer artístico y germen incuestionable de todo del proceso llevado a cabo 
en el Trabajo Fin de Grado. Por esa razón considero interesante compartir en estas líneas, 
aunque sea de manera breve, esta experiencia. 

Metodología
 

El proyecto a realizar consistía en la elaboración  de la escenografía para una pieza de teatro 
y para ello hice una análisis exhaustivo de la pieza, duración de las escenas, análisis psicoló-
gico de los personajes, importancia de los mismos en la pieza, tiempo de aparición de cada 
uno de ellos, análisis de los objetos nombrados en la pieza y posibles símbolos (necesarios 
o no) para las posibles interpretaciones de la obra, posibles alusiones metafóricas a llevar 
a cabo en la caracterización de los personajes, vestuario, coreografías que acompañaban al 
ritmo de las conversaciones, etc. En otras palabras, diseccioné, analicé, desmembré cada 
parte de la obra posible y, a imagen de una posible ecuación, deduje un resultado. Resultado 
que fue de lo más decepcionante. Cierto, todo encajaba, todo se justificaba, intelectual-
mente podía ser interesante, pero el resultado no tenía alma alguna, no respiraba. Por el 
contrario, cuando vi el trabajo de mis compañeros, muchos de ellos productos de una gran 
espontaneidad, me di cuenta de mi evidente error. Había ahogado toda intuición en un pro-
ceso encorsetado que había acabado por no dar ningún fruto generador de poesía. Así pues, 
empecé de nuevo con una actitud más experimental e intuitiva que pienso me ha permitido 
activar un campo metafórico que va más allá, incluso, de mi propia voluntad.



10

A raíz de mi ejercicio como arquitecta de aparcamientos y dada la dificultad existente a la 
hora de tener resultados satisfactorios en lo que se refiere a la pintura de pavimentos, tuve 
la necesidad de estudiar de cerca las distintas pinturas con los que trabajo (esencialmente 
epoxis y poliuretanos) y hacer pruebas sencillas de aplicación, elasticidad, flexibilidad, du-
reza, estabilidad del color, reflexión de la luz, transparencia y adherencia sobre soportes de 
distintas naturalezas: plásticos, maderas, telas, metales, etc.

Trabajando y manipulando pues los distintos materiales, descubrí una serie de caracterís-
ticas en las resina epoxi, que quizá no eran apropiadas para mis fines arquitectónicos en 
los aparcamientos, pero, por el contrario, me abrían todo un campo de investigación en mi 
quehacer artístico.

Proceso	productivo
 

Entre otras cualidades descubrí:

 - Que el material podía solidificar en capas de mucho grosor.
 - Que al solidificar sobre ciertas superficies plásticas, la pintura se podía a posterior 
despegar de su suporte.
 - Que aplicando calor con un decapador en una cierta capa de resina, ésta puede 
recuperar cierta flexibilidad permitiendo moldearla y una vez se enfría se solidifica en la 
forma otorgada.
 - El grosor de la capa de resina condiciona su maleabilidad con el calor y a su vez, 
su capacidad para rigidizarse al enfriarse. Una capa demasiado fina, siempre conserva cierta 
flexibilidad. Una capa demasiado gruesa, por mucho calor que se le aplique, no adquirirá 
flexibilidad.
 - Se puede mezclar con pigmentos universales pudiendo mezclarse como cualquier 
otra pintura. 
 - Una vez seca la pintura, se pueden aplicar otra capa y se adhiere perfectamente.
 - Siendo su base transparente, la pintura exenta de soporte puede ser atravesada 
por la luz y dialogar con ella. 
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Pero también descubrí importantes dificultades, limitaciones y condicionantes. Las más im-
portantes para mí son las siguientes:

 - Se trata de una pintura bicomponente, es decir formada por una base y un ca-
talizador que al juntarse reaccionan químicamente. Su tiempo de maniobrabilidad es muy 
limitado, entre 10 y 30 minutos según las condiciones de temperatura, humedad, etc.
 - Ambos componentes son tóxicos, por lo que se debe trabajar exclusivamente en 
sitios muy ventilados, con máscara, guantes, gafas protectoras y ropa apropiada.
 - La pintura, aunque tiene cierta resistencia a lo rayos UV, con el tiempo adquiere 
un color ámbar. 
 - Las piezas escultóricas realizadas con resinas no pueden estar expuestas al sol o a 
una fuente de calor, ya que éste les devuelve su forma original. 

Obviamente trabajar con un material que desconoces y utilizarlo de una manera poco con-
vencional me hizo enfrentarme a todo un proceso de aprendizaje no exento de accidentes: 

 - La mezcla de ambos componentes debe realizarse a conciencia ya que si no se agi-
tan correctamente y no se mezclan del todo bien los dos componentes, la reacción química 
no se produce en su totalidad y la pintura nunca llega a solidificar. Una de las piezas expues-
tas en Castellón estuvo perdiendo pintura durante todo el mes de la exposición. Tuve que 
proporcionar al servicio de limpieza, guantes, trapos y alcohol así como recomendaciones 
para su manipulación.
 -  Antes de empaquetar las piezas para la exposición de Castellón, me dejé una de 
ellas por la noche encima de una mesa al lado de la ventana. Al día siguiente me la encontré 
deformada debido al sol que entraba por la ventana. Tuve que reconstruirla en un tiempo 
record.
 - La fijación de las piezas a la pared ha sido otro tema de investigación que a falta 
de experiencia, se cobró la pérdida de tres piezas que al caer de su fijación rompieron en 
pedazos. Dos de ellas en la exposición de Castellón y una de ellas en Barcelona. Afortuna-
damente en los tres casos no había nadie mirándolas y no hubo incidentes. Esta experiencia 
me enseñó que la silicona caliente no era la cola apropiada para las piezas realizadas en 
resina epoxi ya que, aunque presenta la transparencia deseada para ellas, y que aparente-
mente ofrece suficiente resistencia a las 24 horas de aplicación, pasado más tiempo, días o 
semanas, pierde adherencia, y no puede soportar ningún peso.

Así mismo realicé tres muestras de resina con acaba-
dos de rugosidad diferentes y la experiencia reveló 
que la resina lisa, sin perturbaciones, ofrecía un jue-
go con la luz mucho más rico,  ya que ejercía con ella 
una especie de “efecto lupa” que intensificaba la luz 
y las sombras dibujando en el espacio una pintura de 
luz inmaterial y fuertemente evocadora.
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El proceso de manera natural ha ido evolucionando de piezas de pequeño formato a piezas 
de mayor tamaño, de mayor peso y con mayor desafío estructural y espacial. 

En todo este proceso ha habido accidentes, errores y múltiples sorpresas y de hecho, en la 
actualidad,  sigo trabajando y estudiando el material para conocer mejor sus límites y su 
capacidad expresiva. 

A una de las piezas, “Big Bang”, le puse este nombre porque se originó, literalmente, por una 
explosión.  En un principio esta pieza se enrollaba alrededor de un gran globo de un metro 
de diámetro que inesperadamente explotó y la partió en decenas de pedazos. Hoy estos 
pedazos, en su nueva disposición, pretenden definir un nuevo sentido, una nueva dirección.

El globo ha sido un material que me ha parecido muy sugerente trabajarlo junto con la 
resina epoxi ya que al secar ésta, el globo podía despegarse de la resina, y ésta adquiría la 
forma del mismo.

Otra pieza que he trabajado con globos es “Ese instante que no se ol-
vida”. Una pieza de elaboración muy lenta. Estuve trabajando en ella 
más de tres meses, a base de verter pintura en cada uno de los glo-
bos y posteriormente sostenerse los unos sobre los otros haciendo 
equilibrio.  Esta pieza es un desafío a la gravedad, un querer ser a pe-
sar de las dificultades, una sorpresa y un regalo, ya que se sostiene 
casi incompresiblemente. Una pieza extremadamente delicada. Para el 
transporte de esta pieza se necesitó un camión para poder desplazarla 
verticalmente y tuvo que ser embalada con múltiples capas de polies-
tireno para protegerla y al mismo tiempo concederle la base necesa-
ria para poder resistir a las vibraciones del camión. Así mismo, como 
curiosidad, para poder instalarla en la exposición del hotel Art Gallery, 
se tuvo que desmontar la puerta de entrada en su totalidad, ya que 
su base no cabía. La vi por primera vez montada en la misma galería. 

Con “Olas de pensamiento” estudié las posibilidades del plie-
gue en una superficie de considerable tamaño y mayor grosor 
del que había trabajado hasta el momento. Desafortunada-
mente esta pieza fue fijada con cola caliente a una estructura 
de metacrilato que finalmente venció y cayó estallando en 
múltiples piezas. Actualmente sigo trabajando en ella para 
intentar redirigirla.
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“Límites” es la pieza de mayor tamaño que he hecho hasta el momento. Con ella puse al 
límite la capacidad de contención y elasticidad del material a gran escala. En un principio, 
esta pieza pretendía sostenerse sobre si misma haciendo una altura de 1,8m pero el mate-
rial me enseñó, que tal y como lo había elaborado, no podía sostenerse. La pieza finalmente 
me venció y dejé de luchar con ella para dejar que se expresara en su propia naturaleza y en 
vez de querer doblegarla a mis deseos, fui yo la que me adapté finalmente a ella. La pieza 
hace 1,8m de largo, 1,6 m de ancho y 0,8 m de alto. De todos modos no he desistido en mi 
empeño. Seguiré investigando al respecto. 

Actualmente mi foco de investigación se centra en la capacidad de expresión de un entra-
mado de distintas capas de resina epoxi sin pigmentos. Cómo este entramado se puede a 
posteriori moldear, y cómo puede jugar con la luz y las sombras. 
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Toda experiencia es el signo de otra cosa que la experiencia. La conciencia del hombre está siempre separada de 
su verdadero objeto. La experiencia estética apunta hacia algo trascendente a lo que se experimenta (y “transcen-
dente” en sentido literal: lo que está más allá de) y lo mismo ocurre con la experiencia moral, religiosa o con la 
experiencia de otra cultura. Toda experiencia es el signo de otra cosa que la experiencia. La conciencia del hombre 
está siempre separada de su verdadero objeto. J.M. Esquirol, Uno mismo y los otros, Pag 51

21. Detalle de Juntura
2017. Resina epoxi
150x200 cm.
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Proceso	estético

Entiendo el proceso estético como el desarrollo de una experiencia que va más allá de la 
experiencia misma. 

Para mí, lo importante del proceso estético, es su capacidad de transformar, de transformar-
nos y de transformar lo que hacemos.

A lo largo de mi experiencia con la pintura, y con la resina epoxi más concretamente, he ido 
creciendo y aprendiendo. Aprendiendo a mirar, a respirar, a esperar, a aceptar.

A mirar, porque concentrar mi atención en la singularidad inmaterial de la luz y las sombras, 
me ha hecho aprender a mirar el mundo con otros ojos. De repente parece que este mundo 
incorpóreo adquiera forma y se ponga en el mismo nivel de realidad que el corpóreo. He 
aprendido a poco a poco a tomar mayor conciencia no solo del vaso con agua, sino de la 
sombra y las luces que crea en los diferentes momentos del día. La botella, el cubierto sobre 
la mesa, el reflejo de la ventana del coche en la carretera, el cambio de color en la calzada 
producido por la rugosidad y la naturaleza metálica de una rejilla, etc.

A respirar, porque el proceso estético necesita a mi modo de ver, de sentir, de tomar cons-
ciencia, de observar, de dejarse invadir por lo que nos rodea. Necesita que estemos recepti-
vos al mundo. Necesita, de humildad. Ser cuenco, receptáculo, abrazo. 

A esperar, porque el tiempo no discurre en segundos ni minutos ni horas sino en amanece-
res, atardeceres, noches, luces intensas y luces tamizadas. No puede haber prisa cuando se 
es cuenco. 

Y aceptar, porque nuestras expectativas tienen poco que ver con el flujo de la vida y la ex-
periencia del vivir.

Recibir lo que se nos da y luchar por lo que se cree no son conceptos antagónicos. Para mí 
son el cuenco y lo que permite crear el cuenco. La actitud y la voluntad.

Ser cuenco implica igualmente la sorpresa porque nunca sabes que lluvia caerá sobre él. Ser 
cuenco implica para mí también responsabilidad sobre aquello que acoges y abrazas. 

La pintura es para mí una fuente de conocimiento y experiencias y, al tiempo, como un ser 
sorprendente a quien adiestrar y cuidar pero también en quien confiar y delegar.

Crear tiene que ver con el hecho de que aparezca 
algo nuevo, pero también con el hecho de que este 
proceso comporte una transformación personal, in-
finita y contagiosa (es decir, interpeladora del otro). 
J.M. Esquirol, La resistencia íntima, Pag 124.
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Este año he tenido la oportunidad, y también el desafío, de realizar dos exposiciones, una 
en Castellón y otra en Barcelona, con la dificultad de coincidir en el tiempo y habiendo sido 
informada de la exposición de Castellón un mes antes de su inauguración. 

Para ello, y debido a las grandes dimensiones de ambas exposiciones, he tenido que intro-
ducir piezas realizadas durante el año pasado. Piezas en las que la pintura aún no se había 
independizado del soporte y donde la pintura acrílica reposaba sobre policarbonato y me-
tacrilato.

Así mismo, en julio de 2017, una semana después de la entrega del TFG, inauguraré una ex-
posición en Benicassim (Castellón), esta vez exclusivamente con piezas realizadas en el TFG.

Desarrollándose las tres exposiciones durante el periodo del TFG, éstas no han podido ser 
más que el reflejo de la evolución del proceso de trabajo llevado a cabo en el mismo. Pro-
ceso que ha sido inevitablemente intensificado y enriquecido con toda la complejidad que 
conlleva gestionar tres exposiciones en una periodo de tiempo tan corto. Una experiencia 
que no puedo más que calificarla de enriquecedora pero tengo que reconocer, también muy 
desgastadora. 

Proceso	expositivo	(laboratorio	de	pruebas)
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Exposición en: Castellón
Fechas: 30 de marzo al 28 de abril 2017. 
Ubicación: Salas de exposiciones de Las aulas
     (Diputación de Castellón) 
Título de la exposición. “Sombra secreta”

Sala 1

Sala 2

Capilla
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Como se puede ver en las fotos de las salas, las paredes en un principio eran de color crudo 
y disponían de un rail para colgar las piezas. Afortunadamente, junto con la ayuda de los 
comisarios, conseguimos que la Diputación castellonense accediera a pintar las paredes de 
color blanco, eliminara los raíles para colgar las pinturas y nos permitiera disponer las piezas 
a exponer del modo más apropiado para las mismas.

Así mismo se consiguió que taparan la ventana y puerta que daban a la capilla para con-
seguir evitar que la luz natural entrase  y así disponer de la penumbra necesaria para la 
exposición de las piezas.

Sala 1Sala 2

Capilla

En el plano adjunto se puede apreciar la distribución de los tres espacios y cómo éstos están 
conectados. 

Tres salas consecutivas que me permitian presentar, de manera ordenada , las tres etapas 
evolutivas de mi trabajo, para proponer un camino desde la pintura sobre el soporte, pa-
sando por la pintura que se despega del mismo, para acabar con una expresión inmaterial 
gracias a su relación con la luz y la sombra

Sección capilla
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Las piezas fueron cuidadosamente seleccionadas y distribuidas en el espacio expositivo. 
Adjuntamos uno de los croquis preparatorios de la sala 1 y 2.

El estudio lumínico 
fue uno de los puntos 

más importantes de 
la exposición. Afor-

tunadamente tuve la 
ayuda de un electri-

cista para poder rea-
lizar la instalación y 

adaptar la instalación 
existente. Se cambia-

ron las luminarias a 
un color neutro y se 

dispusieron conos 
para focalizar la luz 

sobre las piezas que 
lo necesitaban. 
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Acompañando la segunda sala:

Desde	el	alma	(Vals	de	Mario	Benedetti)	

Hermano cuerpo estás cansado
desde el cerebro a la misericordia
del paladar al valle del deseo.
Cuando me dices alma ayúdame
siento que me conmuevo hasta el agobio
que el mismísimo aire es vulnerable.
Hermano cuerpo has trabajado a músculo y a es-
tómago y a niervos
a riñones y a bronquios y a diafragma.
Cuando me dices alma ayúdame
sé que estas condenado, eres materia
y la materia tiende a desfibrarse.
Hermano cuerpo te conozco
fui huésped y anfitrión de tus dolores
modesta rampa de tu sexo ávido.
Cuando me pides alma ayúdame
siento que el frio me envilece
que se van la magia y la dulzura.
Hermano cuerpo eres fugaz
coyuntural, efímero, instantáneo
tras un jadeo acabarás inmóvil
y yo que normalmente soy la vida

Cien	sonetos	de	amor	(Pablo	Neruda)

Si no fuera porque tus ojos tienen color de luna, 
de día con arcilla, con trabajo, con fuego, 

y aprisionada tienes la agilidad del aire, 
si no fuera porque eres una semana de ámbar, 

si no fuera porque eres el momento amarillo 
en que el otoño sube por las enredaderas 

y eres aún el pan que la luna fragante 
elabora paseando su harina por el cielo, 

oh, bienamada, yo no te amaría! 
En tu abrazo yo abrazo lo que existe, 

la arena, el tiempo, el árbol de la lluvia, 

y todo vive para que yo viva: 
sin ir tan lejos puedo verlo todo: 

veo en tu vida todo lo viviente.

Así mismo, durante la construcción de la exposición, y gracias al diálogo y textos comparti-
dos con los comisarios, llegamos a la conclusión que había tres poesías que podían acompa-
ñar y complementar el campo metafórico de las piezas expuestas. 

Estas tres poesías fueron: 

Desnudo	(Jorge	Guillén)	

Blancos, rosas... Azules casi en veta,
retraídos, mentales.
Puntos de luz latente dan señales
de una sombra secreta.
Pero el color, infiel a la penumbra,
se consolida en masa.
Yacente en el verano de la casa,
una forma se alumbra.
Claridad aguzada entre perfiles,
de tan puros tranquilos
que cortan y aniquilan con sus filos
las confusiones viles.
Desnuda está la carne. Su evidencia
se resuelve en reposo.
Monotonía justa: prodigioso
colmo de la presencia.
¡Plenitud inmediata, sin ambiente,
del cuerpo femenino!
Ningún primor: ni voz ni flor. ¿Destino?
¡Oh absoluto presente!

Acompañando la tercera sala:

Acompañando la primera sala:
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En los anexos incluyo los textos escritos por el comisario, así como los textos y entrevista 
publicados en distintos periódicos. 

La exposición discurría como hemos dicho en tres etapas, una para cada uno de las salas, 
siendo la tercera, una antigua capilla que se convirtió en el lugar perfecto para crear un 
ambiente que invitase a la observación y la reflexión. Al evitar que la luz natural entrase 
por la ventana y la puerta, solo la iluminación artificial iluminaba las piezas desde un ángulo 
preciso. 

Adjuntamos a continuación fotos de cada una de las salas. 

Primera sala: Pintura en el soporte

Segunda sala: Pintura independiente del soporte. Conquista el espacio.

Tercera	sala	(capilla): Pintura inmaterial
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Exposición en: Barcelona
Fechas: 6 de abril al 26 de mayo de 2017. 
Ubicación: Galería de arte del Hotel H10 Art Gallery.
Título de la exposición: “Sombra secreta” 

Ciertamente el espacio de la sala barcelonesa era muy distinto, más pequeño y distribuido 
de tal manera que no permitía la consecución de tres etapas/salas, ni los juegos de luz y 
sombras que se pudieron desarrollar en la barroca capilla de la antigua escuela de Las Aulas 
de Castellón. Así mismo, la mitad de las paredes dónde se podía exponer, eran de cara vista 
blanca y por lo tanto dificultaba la correcta exposición de las piezas en resina epoxi. Así 
pues, fue la naturaleza de las paredes lo que determinó fuertemente la distribución de esta 
exposición, ya que sobre la pared de cara vista se expusieron piezas de la primera etapa, es 
decir, sobre soporte, y en las paredes lisas, las piezas en resina epoxi.
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La exposición de Barcelona se inauguró el jueves 6 de abril, una semana después de la in-
auguración de la exposición en Castellón. El título de la exposición fue, al igual que en la ex-
posición de Castellón, “Sombra secreta”, ya que, según mi parecer, y aunque las comisarias 
en un principio no estaban de acuerdo, ambas exposiciones formaban parte de un mismo 
proceso, y desde mi punto de vista, no tenía sentido poner otro título.
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Para proceder a la elección y distribución de las piezas realicé una maqueta de estudio que 
sirvió, no solo como herramienta de trabajo para definir la exposición, sino también como 
base de diálogo con las comisarias y modelo a seguir para los montadores. 

A diferencia de la exposición de Castellón, 
los techos en la galería eran relativamente 
bajitos, de 2,5m, por lo que las luminarias 
estaban bastante cerca de las piezas y no 
se podían intervenir con conos de cartuli-
nas para concentrar el haz de luz, ya que 
afeaba mucho la sala y el hotel donde está 
ubicada no lo permitía. De todos modos 
hay que decir que los efectos que se con-
seguían no compensaban la despropor-
cionada instalación que se debía hacer. 
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Durante el montaje

Exposición
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Por otro lado, una altura de 2,5 m era 
ideal para una de las piezas que fue 
concebida expresamente para la galería 
del H10 Art Gallery “Ese instante que no 
se olvida”. Pieza que, como curiosidad, 
se expuso en un principio en medio de 
la sala, pero que debió ser retirada a 
un lateral por el peligro que sufría, al 
ser una zona de frecuente paso para el 
hotel. Hay que decir también que esta 
pieza fue, durante la inauguración de la 
exposición, objetivo de juegos, foto-
grafías y toqueteos, que la daño hasta 
el punto de tener que retirarla durante 
una semana para poder repararla.

Al igual que en Castellón, intenté poner 
en la pared el poema de Jorge Guillén 
que da título a la exposición, pero el 
hotel no lo permitió. El texto literario 
solo pudo leerse en la hoja de sala de la 
exposición. 

Finalmente la fusión de ambas exposi-
ciones fue bien recibida y aunque no se 
consiguió salir en la prensa catalana, sí 
conseguimos nombrar la exposición de 
Barcelona en la prensa castellonense. 
Sinergia que en mi opinión enriqueció 
una y otra exposición. 
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Exposición en: Benicassim
Fechas: 6 de julio al 28 de julio de 2017. 
Ubicación: Sala Melchor Zapata.
Título de la exposición: “Sombra secreta”

Esta exposición se inaugurará una semana después de la presentación del TFG y el espacio 
expositivo, al igual que los otros dos, condiciona fuertemente la elección de las piezas y la 
manera de exponerlas. 

Como se puede observar en los planos adjuntos, el espacio dispone de dos plantas. Una 
planta baja que tiene acceso desde la calle y que presenta paredes y techos blancos, y una 
segunda, con muros de piedra, altos techos a dos aguas y vigas de madera.

Planta baja

Planta primera
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Planta primeraPlanta baja 

 Adjunto a continuación los primeros bocetos de propuestas de distribución de las pie-
zas en planta baja que, a buen seguro, serán muy diferentes a las que finalmente se ins-
talarán, ya que esta propuesta utiliza las piezas ya finalizadas y no aquellas en las que 
estoy trabajando en estos momentos, y que, si todo va bien, priorizaré en la exposición. 

Techos planta primera
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En planta primera por el contrario, veo difícil la adaptación de mis piezas actuales a dicho 
espacio y creo que la ocasión se merece hacer una pieza que se pueda adaptar a las nece-
sidades del espacio. 

Adjunto a continuación algunos de los primeros bocetos y maquetas realizados.
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Adjunto los últimos bocetos.
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En primera planta, después del estudio del espacio, varios bocetos y maquetas, he optado 
por la realización de una única pieza de gran tamaño (aproximadamente 1,4 m x 16m),  que 
tendrá que adaptarse al espacio plegándose y contorneándose sobre sí misma para entrar 
en un diálogo de luces y sombras con el espacio, gracias al estudio lumínico que se deberá 
igualmente determinar in situ y con la ayuda de varios focos de luz.

Obviamente esta decisión de determinar la pieza, únicamente una vez esté ubicada in situ, y 
justo el día previo a la exposición, es muy arriesgada, sobre todo porque desconozco cómo 
se comportará el material en tales dimensiones y si por lo tanto llegaré a relizarla para en-
tonces, pero creo merece la pena intentarlo.

La pieza la he llamado “el pliegue del sentir del sentir” haciendo alusión a la obra filosófica 
de Josep María Esquirol con la que me siento especialmente cercana. Adjunto a continua-
ción algunos extractos de su última obra, “la resistencia íntima. Una filosofía de la proximi-
dad”.

El pliegue del sentir del sentir

La reflexión y la refracción de la luz tienen que ver con zonas limítrofes. […] El estar abierto 
significa el “lugar” en que las cosas pueden manifestarse. […] la reflexión es una flexión sobre sí. 
La conciencia (que consiste, esencialmente en darse cuenta) se entiende como reflexión; movi-
miento que se flexiona sobre sí mismo. La luz ilumina y se ilumina. Por eso coinciden conciencia 
y autoconciencia. […] pag. 170

Juntura inacabada, finita, pero que sobrepasa esta finitud con una intención que surge del re-
pliegue de los límites. El sujeto, más que fuerza es debilidad. Debilidad de la juntura. […] Tam-
poco somos una herida. Somos juntura precaria, legible como vulnerabilidad. […] la juntura es 
creación, inicio; un hilo une dos límites y, con esto, reflexión y vulnerabilidad entran en el mun-
do. […] La filosofía consiste en el paradójico ensayo de hablar de lo que no se puede hablar. De 
lo que casi no se puede hablar es lo que habla la filosofía. El símbolo es sutura, unión de lo finito 
y lo infinito, del mundo y el trasmundo, de mundaneidad y alteridad. […] Pag 171-176

La piel es superficial y profunda al mismo tiempo. La existencia humana (la juntura) no esta 
más allá de la piel, sino en la misma piel. […] La juntura es el lugar donde lo superficial se hace 
profundo y lo profundo, superficial; el lugar donde se palpa la tensión misteriosa de la zona 
limítrofe.Pag 177

Por otro lado, mi intención, si todo va bien y consigo llevarla a cabo, es presentar igualmente 
esta pieza (probablemente acompañada con alguna otra) para el TFG y adaptarla en forma 
e iluminación al espacio concedido por la escuela de Bellas Artes. 

En el desarrollo del proceso de investigación del TFG he llegado a un punto en que he sen-
tido la necesidad de eliminar hasta el pigmento de la resina y “jugar” exclusivamente con 
sus transparencias y sus sutilezas. Por esta razón, a no ser que cambie de opinión de aquí a 
la entrega, “El pliegue del sentir del sentir” será una pieza con la transparencia propia de la 
resina sin pigmento alguno. 
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1.	Valle	del	deseo
2017. Resina epoxi
10x7x7 cm.

Obra

Adjunto a continuación fotos de las distintas piezas que han sido desarrolladas durante el 
TFG y que espero ilustren todo este proceso de investigación. 

Por otro lado, a excepción de las últimas piezas realizadas que por el momento no disponen 
de título, “sin título”, se ha hecho el esfuerzo de nombrar a cada una de las piezas de ma-
nera más o menos exitosa, pero siempre con la intención de no cerrar, sino abrir, el campo 
metafórico.



33

2. Angel caído
2017. Resina epoxi
30x45x20 cm.
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3. Pasión roja
2017. Resina epoxi
20x12x8 cm.
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4.Génesis
2017. Resina epoxi
60x120x10 cm.
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6.Alas de pensamiento
2017. Resina epoxi
12x15x4 cm.

7.Petit	cosmos
2017. Resina epoxi

25x12x12 cm.

5.Promesa
2017. Resina epoxi
6x5x4 cm.
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8. Sombra secreta
2017. Resina epoxi
80x60x40 cm.
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10. Anhelo fundido
2017. Resina epoxi
35x15x10 cm.

11. Forma latente
2017. Resina epoxi

60x60x8 cm.

9. Pasión oscura
2017. Resina epoxi

22x14x5 cm.
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12.	Vida	sin	vísceras
2017. Resina epoxi

25x20x15 cm.
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13. Abrazo a tus huesitos
2017. Resina epoxi
20x25x12 cm.
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14. Magia y dulzura
2017. Resina epoxi

10x10x5 cm.
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15.	Noyo
2017. Resina epoxi
150x150 cm.
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16. Círculo cuya circunferencia está en ningún lado 
2017. Resina epoxi

150x150 cm.



46

17. La lágrima del sol
2017. Resina epoxi
60x60x8 cm.
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18. Límites
2017. Resina epoxi

180x160x80 cm.
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19. Abrazo
2017. Resina epoxi

20. Texto proscrito
2017. Resina epoxi

7x30x6 cm.
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21.	Vestida	de	noche
2017. Resina epoxi

40x50x8 cm.
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22. Olas de pasión
2017. Resina epoxi
20x25x12 cm.
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23. Big bang
2017. Resina epoxi

120x200x3 cm.



52

24. Olas de pensmaiento
2017. Resina epoxi
100x130x30 cm.
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25. Juntura
2017. Resina epoxi

150x200 cm.
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26.	Ese	instante	que	no	se	olvida
2017. Resina epoxi
250x100x100 cm.
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27.	Sin	título	1
2017. Resina epoxi

80x70x10 cm.



56

28.	Sin	título	2
2017. Resina epoxi
50x20x12 cm.
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29.	Sin	título	3
2017. Resina epoxi
80x40x15



58

30.	Sin	título	4
2017. Resina epoxi
80x20x15
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31.	Sin	título	5
2017. Resina epoxi

150x25x5
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32.	Sin	título	6
2017. Resina epoxi

100x60x15
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33.	Sin	título	7
2017. Resina epoxi
90x40x30
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34.	Sin	título	8
2017. Resina epoxi

120x40x20
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35.	El	pliegue	del	sentir	del	sentir
2017. Resina epoxi
1600x250x150
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De esta pieza, “El pliegue del sentir del sentir”, solo se pueden mostrar fotos del proceso, 
ya que, como se ha explicado con anterioridad, se montará por primera vez, si no hay 
imprevistos de última hora, en la sala de exposiciones del TFG.
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Detalle	de	Sin	título	6
2017. Resina epoxi
100x60x15
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Referentes:	lecturas	y	artistas.

He puesto los referentes en este último capítulo del desarrollo del proyecto como podría ha-
berlo colocado tanto al inicio como en medio. Los múltiples referentes artísticos y filosóficos 
me han acompañado y me siguen acompañando diariamente en mi quehacer artístico y en 
el devenir de mi vida y mis reflexiones. 

Como referentes filosóficos debo nombrar a Ramon LLull como maestro del pensamiento 
relacional y filósofo de la diferencia, a Amador Vega como filósofo del pensamiento místico, 
a Josep María Esquirol con su filosofía de la proximidad, a François Cheng por sus meditacio-
nes sobre el vacío, la belleza o la muerte, a Juan Arnau por su reflexión sobre la libertad, la 
conciencia y la intuición y tantos otros que me voy encontrando en el camino a diario y que 
forman parte del nutriente esencial para mi trabajo. 

Como referentes artísticos puedo nombrar, entre muchos otros, a artistas como Anish Kap-
por, Lucio Fontana, Enrico Castellani, Zilia Sanchez, Agostino Bonulami, Takesada Matsutani, 
Xavier Escribá, Zilvinas kempinas, Yasuaki Onishi, Stella Rahola Matutes, Lucia Pizzani, Keith 
Lemley, José Dávila, Michel François, Julio Le Parc, Liz Larner, Moto i Yamamoto, Mathieu 
Lehanneur, Hiroyuki Hamada, Angela Glajcar, Loris Cecchini,  Martin Eder, Chiharu Shiota, 
Monika Grzymala, Anna Fasshauer, Kayse Kimachi, Zhu Jinshi, Tara Donovan, Cai Guo-Qiang, 
Hiroshi Kitamura, Cornelia Parker, y un largo etc.
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Conclusiones

A raíz del trabajo de escenografía realizado en la asignatura de UEA Espais Artístics: Llum i 
Mutacions Ambientals, tomé consciencia que el quehacer artístico, para respirar, para ser 
fruto generador de poesía, debía liberarse de encorsetamientos analíticos y razonamientos 
deductivos.
 
Según mi experiencia, una actitud más experimental e intuitiva (como se ha significado en 
los párrafos iniciales) permite activar un campo metafórico que va más allá de una intención 
consciente y puede encontrar ecos insospechados en los demás.

Esta actitud me ha llevado pues a descubrir un proceso experimental donde la pintura, la 
escultura y la instalación desdibujan sus límites. Un proceso intuitivo que ha dado forma a 
un “despegarse de”, lidiando en un terreno que pretende ir más allá de la razón, sin negarla, 
pero sin quedarse en ella. Una pintura quizá más vinculada a la acción y a la circunstancia, al 
devenir, a la intuición y a la experiencia.
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La pintura, mediante un proceso de desmaterialización que la libera de su opacidad, puede 
ser atravesada por la luz y generar un diálogo con el espacio, creando un territorio dialéctico 
entre la sombra y la luz, lo sólido y lo vaporoso, lo efímero y lo duradero, lo permanente y 
lo fugaz. 

Dicho de otro modo, la pintura encarna en un mismo cuerpo los contrarios, negando de 
alguna manera una cierta verdad dogmática, para poder darnos, quizá, la sombra de una 
verdad intuida. 

“Sombra secreta” no es una pieza, ni una exposición, sino un proceso vivo, una búsqueda 
activa que llega a cierta conclusión provisional con la entrega de este trabajo final de grado 
representado de alguna manera por la pieza “el pliegue del sentir del sentir”, donde la pintu-
ra se desprende incluso del pigmento para expresarse exclusivamente con el color de la luz. 
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