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Escribo de lo que me duele.  
‘Clavícula’, Marta Sanz

RESUMEN
Este proyecto aúna técnica y poética, entendiendo la práctica artística como 
espacio y tiempo de búsqueda. A través del grabado y mediante una meto-
dología procesual, se genera todo un imaginario íntimo en torno a la muerte, 
el cuerpo y el paisaje, llegando a reflexionar sobre cómo lo vivido consecuen-
temente afecta al cuerpo y viceversa. Tras esta exploración, mostramos el 
conjunto de obras resultantes en una exposición, lugar de encuentro y diálo-
go entre las imágenes, la autora y los observadores. El título del proyecto y 
de su consecuente exposición, Esqueje, es una invitación a cortar un tallo de 
nuestro origen y dejar que brote nueva vida.

Palabras clave: Grabado, muerte, naturaleza, huesos, proyecto expositivo. 

RESUMEN
Aquest projecte unix tècnica i poètica, entenent la pràctica artísica com es-
pai i temps de búsqueda. A través del gravat i mijançant una metodología 
processual i una conseqüent exposició de lo treballat, es genera tot un ima-
ginari íntim en torn a la mort, el cos i el paisatge, arribant a reflexionar sobre 
com lo viscut conseqüentement afecta al cos i viceversa. Després d’aquesta 
exploració, mostrem el conjunt d’obres resultants en una exposició, lloc de 
trobada i diàleg entre imatges, l’autora i els observadors. El títol, Esqueje, és 
una invitació a tallar una tija del nostre orígen y deixar que brote nova vida.

Paraules clau: Gravat, mort, natura, ossos, projecte expositiu.

ABSTRACT
This project combines technique and poetics, understanding the artistic prac-
tice as a searching space and time. Through engraving and with a processual 
methodology and a consequent exhibition of the artistic work, an intimate 
imaginary is generated around death, body and landscape, reflecting on how 
lived experience consequently affects the body and vice versa. After this ex-
ploration, we show the resulting work in an exhibition, a place of encounter 
and dialogue between the images, the author and the observers. The title, 
Esqueje, is an invitation to cut a stem from our origin and let new life sprout.

Key words: Engraving, death, nature, bones, exhibiton project.
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1. INTRODUCCIÓN
Este Trabajo Fin de Grado es la cristalización del proyecto artístico Esque-
je, que nace desde la necesidad de expresar nuestras inquietudes sobre 
algunos temas que han sido recurrentes a nivel personal desde el inicio de 
la carrera, y han estado presentes ya en muchos de nuestros trabajos. Así, 
podemos decir que no hemos elegido crear este proyecto, sino que éste ha 
llegado naturalmente ante nosotras tras cinco años de búsqueda de nues-
tra propia línea artística, temática y técnica. Hemos podido desarrollar la 
capacidad de escucha y de juego lo suficiente como para poder entender 
dónde estábamos llegando y cómo actuar desde allí. 

A lo largo de los últimos años hemos creado distintas propuestas artísticas 
que giraban en torno a lo que nos dolía y generaba aflicción de algún tipo: 
la vejez, la memoria, los orígenes y la muerte. Aceptamos durante estos 
proyectos, que nuestras temáticas nacían de la necesidad de expresar te-
mores y de intentar encontrar respuestas o nuevas preguntas. Es con Es-
queje donde comprendemos cómo la creación de poéticas y ficciones nos 
ayuda a aceptar y modificar nuestra realidad, a encontrar nuevos puntos de 
vista desde los que vivir más esperanzadamente. Ahora, viendo con pers-
pectiva todo nuestro recorrido, nos posicionamos y  defendemos en este 
trabajo la creación artística como parte del proceso vital de cada persona, 
disolviendo el muro que separa arte de vida.

El trabajo práctico que exponemos ha sido concebido desde la gráfica expe-
rimental, sobretodo en torno a la calcografía y la xilografía. Partimos desde 
la experimentación porque queremos dar especial importancia al proceso 
antes que a la pieza final, y también al diálogo con los materiales. Mientras 
trabajamos, descubrimos la relación que existe entre procesos creativos y 
procesos vitales, lo que nos lleva a unir la técnica con la poética de nuestro 
proyecto. 

Esqueje es la creación de todo un imaginario propio e íntimo, pero que llega 
a abarcar temas universales y comunes, como la muerte, la relación entre 
lo humano y lo no humano, y la importancia de reconectar con la natura-
leza como lugar de origen. Por ello, creemos que nuestro proyecto tiene, 
además de una motivación personal e introspectiva, el sentido de aportar 
nuevas visiones. Por esto mismo encontramos necesario llegar a exponer 
nuestras obras en una sala, creando así un espacio de encuentro y diálogo 
donde poder incorporar y cuestionar otras miradas ante temas como la 
muerte o la naturaleza.
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Hablamos también de la importancia que tiene para nosotras la literatura, 
las narraciones y la ficción. La lectura nos ayuda a encontrar espacios, si-
tuaciones y atmósferas que llevamos dentro y que nos son complicadas de 
plasmar directamente en imágenes. Transitarlas desde la palabra, la des-
cripción y la ambigüedad de aquello que se escribe pero no se ve, nos acer-
ca a lugares inalcanzables solamente con el dibujo. Es por esta razón que 
exponemos la importancia de dialogar con varias disciplinas artísticas que 
nos ofrezcan lenguajes distintos y enriquecedores. 

Recorremos en esta memoria distintas etapas: primeramente, la fase de 
búsqueda, investigación y documentación, donde llegamos a un entendi-
miento de las inquietudes que harán germinar nuestra producción artística.  
A continuación, el proceso de experimentación a través de las técnicas del 
grabado y el dibujo. Seguidamente, la creación de un proyecto expositivo 
con el que ayudarnos a terminar de armar nuestro discurso artístico, po-
niendo en valor la necesidad de usar un lugar donde nuestras piezas pue-
dan dialogar entre ellas para así generar una narración en el espacio que 
nos ayude a cohesionar todo lo creado. Posteriormente, mostramos el pro-
ceso de documentación de lo hecho a través del catálogo de la exposición y, 
por último, exponemos las consecuencias de nuestro trabajo, que nos está 
llevando al nacimiento de nuestro próximo proyecto artístico, que también 
enseñamos en esta memoria, Un claro en un bosque.

Esqueje. Sara Furió Cuesta
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2. OBJETIVOS
Este trabajo se ha ido desarrollando a partir del planteamiento los siguien-
tes objetivos:

GENERALES
•	 Experimentar el proceso completo de investigación, concepción, crea-

ción y exposición de las obras, y la posterior documentación a través 
tanto del catálogo como de la redacción de este trabajo escrito. 

•	 Generar un diálogo coherente y cohesionado entre las distintas obras a 
través de una exposición individual.

•	 Reflexionar y ahondar en los conceptos utilizados durante la produc-
ción y exposición de nuestra obra a través de este trabajo escrito.

ESPECÍFICOS
•	 Indagar sobre nuestras inquietudes y preocupaciones por medio de la 

experimentación con técnicas de grabado, en concreto en el ámbito de 
la calcografía y la xilografía.

•	 Crear un imaginario poético propio partiendo de las experiencias ínti-
mas y personales con la muerte, la vida y la relación con la naturaleza.

•	 Ficcionar nuestras realidades a través de la obra plástica para llegar a 
nuestro propio entendimiento del mundo.

•	 Transitar de lo íntimo a lo universal a través de nuestra obra.

Esqueje. Sara Furió Cuesta
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3. METODOLOGÍA
Este proyecto se ha concebido desde el entendimiento del arte y lo bello 
como pura finalidad en sí misma, donde lo expresado queda libre de cual-
quier utilitarismo y objetivo externo. De esta manera, entendemos que el 
proceso artístico no es un camino directo y planeado hacia el objetivo de 
una obra acabada y final, sino que, por el contrario, creemos que el proce-
so creativo tiene valor por sí mismo, y la obra final resultante es la mera 
consecuencia del hacer diario. La línea discursiva va armándose progresiva-
mente a partir de la expresión de nuestras inquietudes e intereses a través 
del lenguaje artístico. Las imágenes van siendo concebidas desde el tiempo 
presente, a partir de la intuición y la expresión libre. Entender nuestra me-
todología desde lo procesual nos permite evitar llegar al taller con imágenes 
preconcebidas, con bocetos que copiar y pasar a limpio. Creemos que esta 
improvisación nos lleva a lugares mucho más sinceros con nosotras mismas.

Creamos nuestra obra a partir de la necesidad de expresar unas experiencias 
y emociones inefables y abstractas. Así, nuestro proceso creativo no empieza 
en el taller sino en el día a día, en el reconocimiento de las situaciones que 
nos inquietan y perturban. Hay un paralelismo, pues, entre el proceso vital y 
el proceso artístico, que avanzan siempre de la mano hasta el punto de en-
tender que ambos son inseparables e indistinguibles. Rompemos la delgada 
línea que separa arte de vida, pues la creación artística es para nosotras parte 
de nuestros propios procesos de crecimiento vitales.

Por otra parte, la sensorialidad y la fisicidad son aspectos importantes para 
nuestra concepción del mundo, que posteriormente remitirá en la concep-
ción de la obra. La experiencia sensitiva a través de nuestro cuerpo ocurre 
tanto en nuestra interacción con el medio que nos inspira como en el proceso 
de creación física de la obra. En la búsqueda de estas experiencias físicas, uti-
lizamos la disciplina del grabado desde su área más matérica y menos digital.

El grabado nos obliga a trabajar en contacto con distintas herramientas y 
materiales. Materiales que ejercen una resistencia, unas condiciones físicas 
concretas e inevitables. Estas características las valoramos como situaciones 
condicionantes que aportarán su propio lenguaje expresivo. El diálogo entre 
las condiciones físicas de estos materiales y las de nuestro cuerpo serán parte 
del resultado final de nuestra obra y de nuestro discurso. Durante el proceso 
de creación mediante las técnicas de la gráfica, el crear es una situación del 
cuerpo, un ejercicio físico. Así, la creación es también experiencia vital. 

Además de las experiencias vivenciales de las que surge nuestra necesidad 
expresiva, paralelamente mantenemos una constante búsqueda y lectura de 
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textos narrativos. La literatura es parte fundamental de nuestra metodolo-
gía: buscamos lecturas donde encontremos reflejadas nuestras inquietudes 
más profundas, y es allí, a través de la ficción, donde transitamos de manera 
virtual situaciones, atmósferas y sentimientos que enriquecen nuestro ima-
ginario. Libros como Los diques, Clavícula o La mort i la primavera, nos dan 
un imaginario y unas situaciones que conectan directamente con las imáge-
nes interiores que vamos intentando entender, desenmarañar. La lectura nos 
saca de la neblina inicial donde se conciben las imágenes. Así, nuestros libros 
no son solo bibliografía, sino referentes artísticos, expresivos y casi plásticos. 

Esta concepción del arte como medio expresivo, por el cual entendernos y 
encontrarnos a nosotras mismas, nos viene dada por el estudio de referentes 
que nos hablan desde un punto de vista autobiográfico, como Paula Bonet, 
Kiki Smith o Outi Heiskanen en las artes visuales; y  Marta Sanz, Irene Solà 
o Mercé Rodoreda en el campo literario. Frente a estos nombres, paramos 
a reflexionar sobre la importancia que tiene para nosotras la búsqueda de 
referentes femeninos. Es a través de ellas cuando entendemos la urgencia 
de escucharnos, de dar espacio y valor a nuestras preocupaciones. Durante 
mucho tiempo, las creaciones artísticas de mujeres (más todavía si hablamos 
desde la autobiografía y el pensamiento íntimo) han sido infravaloradas y 
colocadas en una estantería aparte, etiquetadas con el nombre de “arte fe-
menino”, o “arte de mujeres”. Es por esto que nos encontramos ante la nece-
sidad de hablar desde el Yo para llegar a lugares universales, que se escapan 
de los campos únicamente femeninos. También queremos reivindicar el arte 
como espacio  libre de juicios, etiquetas y reglas. La creación, de este modo, 
se desenvuelve desde una perspectiva íntima y sincera con nosotras mismas. 
Lo aclara Bonet hablando de su última obra narrativa, La anguila: “no he pen-
sado en dirigirme a nadie escribiéndola. La literatura y la pintura son espacios 
de libertad. Aquel autor o autora que está más pendiente de su público que 
de su obra no me interesa” (Devis, 2021).

Como explicaremos en el epígrafe Trabajar la tierra del punto Desarrollo 
práctico, este proyecto nace en parte de la memoria y la búsqueda de nuestro 
propio origen. La documentación a partir de libros, fotos familiares y visitas 
al pueblo natal nos ayudan a construir el imaginario del que partiremos para 
crear nuestra obra. Nos serviremos de esta documentación para entender la 
relación que existía entre las personas y los paisajes que habitaban. También 
la relación de las personas con la muerte. Será allí donde encontremos una lí-
nea poética desde la que desarrollar y trabajar y que evolucionará a algo más 
personal y no tan visiblemente centrado en un lugar o persona en concreto.

Esqueje. Sara Furió Cuesta
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4. DESARROLLO CONCEPTUAL
4.1. IMAGINARIO

Antes que nada, vemos necesario definir ciertos conceptos que fundamentan 
la perspectiva y el enclave desde el cual actuamos y reflexionamos. Nos basa-
mos mayoritariamente en las teorías de Gaston Bachelard en torno al mito y 
la imaginación. Partiendo de la idea de que “la imaginación es la facultad de 
formar imágenes que superan la realidad, que cantan la realidad” (1994, p. 
25), utilizaremos en nuestra memoria frecuentemente la palabra imaginario 
para referirnos al universo de imágenes creadas a partir de la imaginación hu-
mana, que contiene su propia estructura y lógica interna. Este imaginario va 
dando forma a nuestro universo personal e íntimo durante toda nuestra vida.

María Noel Lapoujade agrupa en dos modalidades las maneras de funcionar 
de la imaginación: la imaginación en el “como si” y la imaginación vivida. Nos 
interesa la segunda, que es definida como la manera en la que se relaciona 
el ser humano con y en lo real. Nos referimos a la capacidad de envolver 
lo vivido en el tejido de nuestra imaginación, pues nuestra relación poética 
con el mundo se antepone a lo objetivamente sucedido. Así, lo que sucede 
y nuestra experiencia personal son distintos, aunque ambos son reales. Nos 
acogemos a esta reflexión y nos centramos a través de nuestra obra artística 
en valorar esta intimidad con nuestras relaciones poéticas, pues es allí donde 
encontramos el verdadero y más profundo valor que tiene para nosotras la 
realidad, “porque la conmoción de una relación vivida toca registros imper-
ceptibles al rigor de la razón pura”(Noel, 2007).

Las vivencias forman parte de nuestro entendimiento y conocimiento del mun-
do, y es a partir de lo que conocemos, desde donde creamos, ya que la imagi-
nación necesita crear a partir de la mímesis, desde lo ya existente. “Es imitan-
do que uno inventa” (Bachelard, 1994, p. 216). Nos interesa esta mecánica de 
la repetición para llegar a la creación, como un renacimiento, una renovación. 
Coger aquello que ya existe, apropiárnoslo y hacerlo renacer, creando nueva 
y distinta vida. Nos llama la atención cómo éste es el mismo proceso que el 
de reproducción de cualquier otro ser vivo. Todo ser nace de su semejante. 
Encontramos entonces el sentido poético del título de nuestro proyecto: Es-
queje. Esqueje es el fragmento de un tallo, hoja o raíz que es cortado e intro-
ducido de nuevo en la tierra, con la intención de que enraíce y se reproduzca.  
Generar lo nuevo a partir de lo que ya existe hace referencia, pues, a “la 
relación del arte con la naturaleza y la creación humana en relación con lo 
natural, así como la libertad de la imaginación sobre la necesidad de la na-
turaleza” (Noel, 2007).  Nuestro imaginario partirá, pues, de las relaciones y 
similitudes metodológicas entre los procesos creativos de la imaginación y de
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las artes y los procesos vitales de los seres vivos. También las similitudes en-
tre los procesos de distintos seres humanos y no humanos, como la relación 
formal y funcional evidente que encontramos entre el cuerpo y la tierra. 

4.2. METAMORFOSIS

Rebecca Tamás reflexiona sobre “la conciencia de esta intimidad constante e 
inevitable con todo lo que vive”, ya que defiende que “todos los seres y cosas 
son relaciones, existentes tan solo en sus vínculos con otros seres, procesos 
y formas” (Tamás, 2021, p. 52). Intentando romper con la cultura antropo-
céntrica de nuestra sociedad actual, entendemos al ser humano como parte 
de un sistema simbiótico. La empatía con el resto de seres vivos nos hace 
conscientes de nuestra identidad colectiva y nos acerca a la individuación de 
uno mismo. Entendemos por individuación “la expansión indefinida del yo, 
de modo que la pregunta de dónde termina uno mismo y empieza el mundo 
deja de tener sentido” (Martel, 2015, p. 150). A partir de esta visión holística 
del mundo, entendemos la muerte no como un final, sino como parte de un 
proceso, ya que un individuo es solo una ínfima “parte de un mismo suceso, 
junto a los animales no humanos, la tierra y las rocas” (Tamás, 2021, p. 51). 
Así, un cuerpo yaciente es un cuerpo en otro estado, que sigue formando 
parte de este mundo que muta constantemente.

La mutación, erosión y deformación está presente en nuestra obra como ele-
mento discursivo. Cualquier ser es, como hemos dicho, relacional, y por ello 
se transforma y se adapta a su entorno constantemente. De la misma forma 
que el agua erosiona y modifica la piedra, el cuerpo es deformado por dis-
tintas situaciones. “Pobreza, explotación, guerra, marginación, daño, no son 
conceptos, son posiciones del cuerpo” (Sanz, 2O21).
De esta manera, empatizamos con los procesos y ciclos naturales del paisaje 
que nos rodea y entendemos que también nos afecta a nosotras mismas. Pia 
Pera (2021) lo explica de igual manera en la novela donde reflexiona sobre su 
jardín y su enfermedad: 

He aumentado la empatía. La conciencia de que, al igual que una planta, yo también 

sufro los daños de la intemperie: puedo secarme, marchitarme, perder partes y, sobre 

todo, no moverme como me gustaría. Lejos de verme como la persona de la que depen-

de el bienestar del jardín, me sé expuesta a las circunstancias, vulnerable. Si el jardín 

había sido el lugar donde contemplar la metamorfosis y la transitoriedad, ahora la acele-

ración de la corriente me obliga a darme cuenta de que a mí también me arrastra. (p.20)

Esqueje. Sara Furió Cuesta
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4.3. LO PROCESUAL DEL GRABADO

En coherencia con la importancia dada a los procesos naturales y su relación 
con el ser humano, debemos remarcar también la importancia del proceso 
necesario en las técnicas gráficas. El grabado exige unos tiempos lentos, una 
espera. El proceso de preparación de la plancha pasa por el lijado, bisela-
do y desengrasado, además de otras intervenciones como el barnizar o el 
resinar, en casos de aguafuerte o aguatinta. Por ello, necesitamos partir de 
una aceptación e integración de nuevos ritmos de creación que nos afectan 
también personalmente. La tensión de la línea inmodificable sobre la plancha 
también determina el estado desde el que creamos, entendiendo, cada vez 
más, que la técnica se impone ante nosotras y que debemos aceptar el error, 
la resistencia del material y su implicación física, integrándolo como recurso 
expresivo. 
La materialidad del grabado es para nosotras algo necesario e importante. El 
contacto constante con la realidad física nos hace situarnos y sentirnos vivas. 
La recepción de estímulos a través de nuestros distintos sentidos forma parte 
de la expresividad con la que grabaremos nuestras imágenes. 
Observamos cómo nuestro cuerpo se contractura ante el esfuerzo de grabar 
una punta seca o lijar una plancha de zinc. Como veníamos explicando en el 
apartado anterior, este proceso nos moldea tanto conceptual como física-
mente, ya que hablamos de la condición del cuerpo y además la vivimos en el 
mismo instante del proceso creativo.

4.4. LA MUERTE Y EL CONTEXTO

La muerte es uno de los grandes misterios que ha perturbado a toda la histo-
ria de la humanidad, llegando a generar fábulas, mitos, creencias y religiones. 
Cada persona tiene una relación íntima y personal con la muerte, pero es, a 
su vez, algo fundamental, común y que une a todo ser vivo. Sentir temor y 
miedo ante ella es algo normal, pues es un tema que supera los confines de 
nuestro entendimiento. La muerte es el lugar donde nuestro conocimiento se 
acaba. Distintas culturas han dado a las distintas sociedades formas de inmor-
talidad simbólicas, que muchas veces el humano necesita al encontrarse ante 
la consciencia de su propio ser y su propia finitud. De esta manera, parafra-
seando a Sheldon Solomon y en base a su Teoría del manejo del terror, (Terror 
management theory2), manejamos nuestro terror, potencialmente paralizan-
te, ante la muerte, por medio de creencias en reencarnaciones, creaciones 
de grandes monumentos, obras de arte, acumulación de grandes fortunas, o 
incluso de la misma procreación, y un largo etcétera de estrategias para llegar 
a una trascendencia más o menos simbólica. Pero, sin duda, la estrategia que 
más nos atañe a nosotras, en un contexto primermundista del siglo XXI como 
el que nos encontramos, es la búsqueda de esta inmortalidad a través de los 
beneficios capitalistas. El dinero, la supremacía y el poder ale-

1. Greenberg, J., Pyszczynski, T. y Solomon, S. (1986) The causes and consequences of the nedd 
for self-esteem: A terror management theory. En Springer-Verñag (Ed.).
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jan al individuo de su sensación de pequeñez e insignificancia ante la muerte 
y le acerca a esta inmortalidad simbólica. La concepción actual de la muer-
te está ligada a las necesidades del sistema productivo capitalista. Aquí, la 
muerte es vista como la inutilidad del medio de producción. El productivismo 
desde el que organizamos nuestra vida nos lleva a una ansiedad existencial 
ante la idea de que un día, nuestro ser no será útil y, por tanto, no será nada. 
Esta ansiedad es además potenciada por la globalización. La imposición de 
un mismo sistema de pensamiento está generando que muchas subculturas y 
tradiciones desaparezcan. Estas tradiciones abastecen a sociedades más con-
cretas de sus propias maneras de ver, creer y vivir, que tienen sentido en ese 
específico contexto. Las desapariciones de estas distintas identidades cultu-
rales promovidas por el capitalismo y junto a los medios de comunicación, 
que “han contribuido a homogeneizar la forma de pensar y sentir” el duelo o 
el luto, provocando que “en muchos casos no se viva el duelo de una forma 
saludable” (Rowe, 2016).

Sobre estas estructuras socioculturales en peligro de desaparición, a noso-
tras nos interesa la perspectiva de la generación de nuestros abuelos en el 
contexto rural. Interesarnos por ello nos hace transitar, desde la ansiedad 
y negación de la que hablábamos, hacia una perspectiva de la aceptación 
y normalización de la muerte, que encontramos más común en el entorno 
rural. Aquí, la muerte se entiende como algo natural, parte de un proceso 
común a todos los seres vivos. Irene Solà lo narra en todas sus obras litera-
rias contextualizadas en un espacio rural poco bucólico, donde se respira una 
imperceptible violencia larvada: “La dualidad humana es la de vida y muerte: 
es terrible lo que le pasa a uno, pero lo es para ese y basta; en la naturaleza 
nada se para, la vida sigue; no me parece que la vida sea menos cruel que 
la muerte, ni nunca me ha parecido la muerte un final” (Geli, 2021). Esto no 
quiere decir que no exista el miedo y el rechazo a la muerte en los contextos 
rurales, simplemente señalamos que, desde la experiencia personal, hemos 
comprobado cómo las personas de mayor edad que viven y vivieron en estos 
entornos, han crecido con una idea normalizada de la muerte. Donde ésta 
era un tema de conversación cotidiano y existía la posibilidad  de exteriorizar 
el sentimiento ante el duelo con mucha más naturalidad que en un entorno 
más ahondado en el sistema capitalista, donde se impone una mirada ideali-
zada de la juventud, el individualismo y el consumismo. 

Si un miedo cultural a la muerte está en el centro de los sistemas dominadores como 

el capitalismo, la supremacía blanca y el patriarcado, entonces necesitamos estrategias 

políticas que pueden transformar este miedo existencial. De repente las prácticas apa-

rentemente apolíticas como el ritual, la ceremonia, la meditación y el yoga pueden asu-

mir una nueva importancia política. (Rowe, 2016)
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Nosotras entendemos el dibujo como una de esas prácticas transformadoras. 
La expresión creativa sin ninguna finalidad más allá que la mera concepción 
de la obra, como expresábamos al inicio de este trabajo, es para nosotras un 
acto personal pero también político. No dibujamos con el fin de encontrar 
nuestra propia inmortalidad sino todo lo contrario. Dibujamos abrazando el 
presente, ya que nos interesa el proceso y no el resultado. Abrazamos la fu-
gacidad del momento, comprendiendo que “la impermanencia está entrete-
jida en la estructura de la vida terrenal.” Desde esta perspectiva, llegamos a 
la conclusión de que “afirmar la muerte es amar la vida en toda su riqueza” 
(Rowe, 2016).

4.5. AUTOBIOGRAFÍA Y FICCIÓN

Aunque en nuestra obra utilizamos la autobiografía y la ficción, no vimos 
coherente utilizar el término autoficción en este apartado, puesto que no 
queremos narrar en nuestra obra un hecho vivido, sino que simplemente 
partimos de ello. Tampoco hablamos desde el principio de las tres identida-
des, donde el autor es también narrador y personaje principal, sino que bus-
camos simplemente un diálogo con nosotras mismas y con el resto. No nos 
consideramos las protagonistas, sino más bien todo lo contrario. Somos un 
canal por el cual transformar la realidad en imagen poética. No queremos ser 
reconocidas en nuestras obras. La relación entre ellas y nosotras es algo ínti-
mo y personal, por lo que no necesitamos reflejarlo públicamente. El sentido 
poético debe encontrarlo cada uno desde sus relaciones íntimas y personales 
con los temas expuestos. 

Utilizamos la autobiografía, como hemos comentado, como lugar de par-
tida, y no como línea narrativa a la que ceñirnos. La experiencia personal 
es el lugar desde donde encontramos los temas que necesitamos tratar. En 
este caso, el temor ante la muerte. Paradójicamente, aunque partimos de 
un sentimiento profundamente íntimo, crear sobre ello nos llevará a un lu-
gar común y de encuentro con el resto. Hablar de la muerte nos lleva de lo 
íntimo a lo universal. Ya hemos corroborado muchas veces cómo las obras 
autobiográficas son lugares donde muchas de nosotras podemos sentirnos 
identificadas. Es el caso de nuestras referentes, que como ya hemos comen-
tado, fueron las que nos ayudaron a entender la importancia de dar valor a 
los sentimientos y experiencias de una misma, en un contexto donde la voz 
femenina es infravalorada y tachada de exagerada, histérica o egocéntrica. 
Desde la autobiografía hacemos el ejercicio de escucharnos con atención y 
de dar importancia a nuestro relato. 

Necesitamos de la libertad que nos regala la ficción para no caer en una po-
sición que nos niega la existencia de lo inefable e incomprensible para las 
personas. El permitirnos fabular sobre aquello vivido nos hace darnos cuenta 
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de que el vivir no es solo lo que comprendemos y dotamos de sentido, sino 
también aquella parte que se escapa de nuestra comprensión. Clarice Lispec-
tor (1964) nos sitúa en esta misma actitud como punto de partida a la hora 
de crear: 

Voy a crear lo que me ha acontecido. Solo porque vivir no se puede narrar. Vivir no es 

vivible. Tendré que crear sobre la vida. Y sin mentir. Crear si, mentir no. Crear no es 

imaginación, es correr el gran riesgo de acceder a la realidad. Entender es una creación, 

mi único modo. Precisaré con esfuerzo traducir señales telegráficas, traducir lo desco-

nocido a un idioma que desconozco, y sin entender siquiera para qué sirven las señales. 

Hablaré en ese idioma sonámbulo que, si estuviese despierta, no sería lenguaje. (p.19) 

El ficcionar no es mentir, sino utilizar un lenguaje de manera más libre. El 
lenguaje del que nos habla Lispector (el lenguaje del arte), es en gran parte, 
misterioso para el ser humano. Es un lenguaje que descubrimos según vamos 
utilizando. A su vez, este misterioso lenguaje nos sirve para hablar sobre lo 
misterioso de la vida. Necesitaremos, sin duda, asumir el misterio como par-
te de la realidad. Es a partir de esta actitud desde la que podremos crear sin 
caer en una simple narración de lo ya entendido y sabido. La ficción será la 
herramienta con la que podamos navegar situaciones y espacios desconoci-
dos y dejarnos llevar a los lugares más profundos de nuestro ser y de nuestro 
contexto. Paula Bonet dice: “En la ficción es donde hay revelación, donde 
más libre he sido y al mismo tiempo donde menos yo era” (Aragón, 2021). 
Este “donde menos yo era” se refiere, a nuestro entender, a la autonomía de 
la obra. Existe un diálogo durante el proceso creativo en el que la autora deja 
de tener control sobre lo que acontece, y es la obra la que comienza a pedir, a 
necesitar, a reclamar. En este momento es cuando la artista debe saber dejar 
atrás el ego y comprender que lo que sus manos conforman va a ir más allá 
de lo que ella había imaginado, emergiendo así nuevas realidades hasta en-
tonces inconcebibles para el pensamiento de una misma. He aquí el hallazgo, 
la verdadera creación y el lugar donde comprender nuestras realidades más 
profundas, la materialización de nuestro imaginario interior. Encontramos, 
pues, la ficción como elemento de vital importancia a la hora de crear. Es des-
de ella desde donde podemos configurar “un mundo que es nuestro mundo. 
Y ese mundo soñado nos enseña posibilidades de crecimiento de nuestro ser 
en este universo que es el nuestro” (Bachelard, 1997, p. 20).
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5. REFERENTES
 
Como ya comentamos en la Metodología, la lectura de textos narrativos es 
para nosotras una parte fundamental en el proceso de búsqueda de refe-
rentes, pues con las atmósferas, situaciones e imágenes poéticas generadas 
a partir de la escritura, llegamos a comprender y generar nuestro propio 
imaginario. Es por ello que en este apartado procedemos a nombrar tanto 
referentes plásticos como referentes literarios.

5.1. REFERENTES LITERARIOS

5.1.1. Irene Solà
Sus novelas Los diques y Canto yo y la montaña baila narran historias desde 
un contexto rural poco romantizado. Nos interesa la perspectiva tan normali-
zada desde la que trata la muerte, propia del estilo de vida rural. Solà narra la 
naturaleza como un espacio donde se suceden la crueldad, y lo injusto, pero 
también lo bello y armonioso. Los espacios humanos y no humanos forman 
parte de lo mismo y la muerte acude a todos por igual, adentrándose así en 
una perspectiva alejada del antropocentrismo, con la que también comulga-
mos. Además, la metodología de Irene Solà nos inspira a creer en nuestra ma-
nera de trabajar, ya que son muy similares. La autora explica que, al haberse 
formado en el campo de las Bellas Artes y no en el de las letras, su manera de 
trabajar nace desde el cuestionamiento a una misma: “qué quiero aprender, 
a qué ideas quiero dedicar mis horas”. Y luego, el influjo del juego, “pero un 
juego exageradamente serio, como trabajo, y eso también viene del arte”. 
Resultado: “Mis libros me sorprenden, son verdaderos aprendizajes” (Geli, 
2021).

5.1.2. Marta Sanz, “Clavícula”
Clavícula es una obra que reivindica, entre otras cosas, el derecho a la queja. 
Nos construye, desde la autobiografía, una interesante poética de la fragi-
lidad. A la protagonista le comienza a doler algo. Entonces inicia un año de 
torturas físicas, pero también mentales, que le distorsionan la realidad, lle-
gando a ser indistinguible el dolor real del sugestionado. Este temor a que 
nos esté ocurriendo algo terrible, este temor al dolor, a morir, que parece no 
poder ser exteriorizado públicamente por miedo a ser tachada de exagerada, 
dramática, sensible o débil, se nos relata como algo normal y común en mu-
chas personas. Sanz nos hace ver con normalidad la necesidad de especular, 
imaginar y de despellejar aquello que nos inquieta y perturba: “Voy a contar 
lo que me ha pasado y lo que no me ha pasado. La posibilidad de que no me 
haya pasado nada es la que más me estremece” (2017, p.11)
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5.1.3. Mercé Rodoreda, “La mort i la primavera”
Mercé Rodoreda relata en esta novela un contexto rural imaginario, donde la 
muerte y la naturaleza son los ejes centrales de la vida de sus habitantes. Nos 
interesa la manera cruda y descarnada en que nos muestra la muerte, tanto 
la provocada intencionadamente por los humanos, como la que se observa 
entre animales. También nos habla de cómo los habitantes son dominados 
por el miedo y limitados por el terror.  Y cómo, en ese contexto, la curiosidad 
y el deseo son herramientas revolucionarias que permiten la ruptura de las 
normas en busca de nuevas realidades más libres. El título acaba de dejarnos 
clara la importante relación que se observa entre lo que muere y lo que nace. 
Entre lo terrible y lo maravilloso. Vemos un claro reflejo en nuestra obra, al 
haber desarrollado Esqueje (la muerte) y posteriormente, como una segunda 
cara de este relato, el proyecto Un claro en un bosque (la primavera).

5.2. REFERENTES PLÁSTICOS

5.2.1. Paula Bonet
Paula Bonet ha sido clave en la evolución de nuestro pensamiento sobre el 
arte, sus procesos, el sentido del crear y expresar. La evolución de esta ar-
tista, desde sus iniciales ilustraciones de linea y acuarelas limpias a sus des-
garradores embriones muertos en algrafías2, nos deja ver cómo sus necesi-
dades expresivas han mutado junto con la técnica y el gesto. Bonet busca lo 
que necesita decir a través de lo expresivo de cada técnica, encontrando en 
el grabado esa fuerza y contundencia que es coherente con el mensaje des-
garrador de una mujer que relata el abuso, el dolor, la muerte y la violación. 
Además, es ella la que nos introduce en la importancia de la lectura de ma-
nera paralela a la creación plástica. Conectamos cien por cien con su meto-
dología devoradora de libros y pintora compulsiva. Como autora de la novela 
La anguila, y de su exposición con el mismo nombre, Paula nos muestra la 
membrana tan porosa que comunica escritura y pintura. Aprendemos con 
ella cómo a través de la palabra se llega a lugares donde la imagen no alcanza, 
y viceversa. Es por esto que tiene sentido nutrirnos de ambas, ya que cada 
lenguaje nos ayuda a adentrarnos en un mismo tema de maneras distintas, 
teniendo como resultado un imaginario mucho más rico y poliédrico.

A nivel técnico, Bonet nos muestra el potencial expresivo de los entrapados 
y monotipos, herramientas que utilizamos desde un inicio en nuestra obra 
para encontrar los resultados atmosféricos que necesitábamos. La manera 
en la que Bonet combina línea y mancha, y la libertad de experimentar a 
través de una técnica tan tradicional como el grabado, nos influye desde el 
principio.

2. Algrafía es una técnica de grabado calcográfico que permite que el trazo, la pincelada y la 
mancha se muestren con gran expresividad.

Fig.1. Embrión con la técnica de la 
algrafía. Paula Bonet.
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5.2.2. Kiki Smith
De Kiki Smith nos interesa cómo trata el cuerpo, sus ciclos y su fragilidad, a 
nivel tanto conceptual como físico. A lo largo de su producción artística, la 
artista amasa las inquietudes del ser humano sobre sus orígenes a través 
diversas perspectivas: ya sea desde lo más cercano a lo científico-anatómico
(por ejemplo, en sus obras Possesions is nine-tenth of the law, o Blood Pool), 
o hasta lo más mitológico-espiritual (como Fortune o Lying with the Wolf). 
Nos interesa cómo Smith necesita acercarse al cuerpo desde los puntos de 
vista más objetivos hasta los más subjetivos, ya que todas forman parte de 
este proceso de entendimiento íntimo de la vida. La artista se sirve también de 
personajes literarios, entendiendo la narrativa como un modo sociocultural de 
concebir el mundo y que le acerca, ya no solo a su propia mirada, sino a la de 
toda una sociedad. Smith nos muestra cómo llegar a lo universal a partir de lo 
íntimo.
Cabe destacar el gran protagonismo que adquieren los seres no-humanos en 
su discurso. Además de ello, se genera un imaginario mágico donde animal y 
humano se confunden, dando el espacio necesario a lo ficcional.

Nos influye mucho la manera en la que la artista comprende la relación que se 
establece con los materiales a la hora de trabajarlos. Genera relaciones poéti-
cas donde los conceptos de vida y muerte son tratados, no solo a través de la 
presencia física de cuerpos escultóricos sino de una manera más simbólica, 
a través del propio proceso creativo. Smith parece querer siempre dejar ver 
sus procesos en cada pieza, potenciando la temperatura corporal de cada 
material y proceso de modificación. Entiende que el material es también sig-
nificado. 

5.2.3. Outi Heiskanen
La grabadora finesa nos habla de la misteriosa relación entre el ser humano 
y la naturaleza desde una perspectiva distinta a la que estamos acostumbra-
das, pues, en Finlandia, la relación de las personas con los bosques es mucho 
más cercana que en el contexto donde nos hemos criado. Este punto de vista 
nos recuerda a la relación de las personas con su paisaje en los entornos 
rurales por el que tanto nos hemos interesado durante este proyecto. Por lo 
que conocer la obra de Heiskanen nos ha abierto nuevas concepciones sobre 
la interacción con el paisaje natural y el humano a día de hoy. 
Con ella, como con Smith, observamos cómo se desdibuja el límite entre el 
ser humano y el no humano, que comparten instintos básicos, ciclos y fini-
tud. Heiskanen genera su discurso artístico sobre la condición del ser huma-
no a través de temas como la feminidad o la maternidad, pero, sobre todo, y 
el que más nos interesa, sobre la muerte. Lo hace a través de un gran espíritu 
de experimentación a través del grabado. En sus obras observamos una gran 
atención a la relación entre escenarios y personajes. Muchos de sus grabados 
se caracterizan por estar formados por distintas planchas, situadas y combi-

Fig.2. Kiki Smith. Lying with the Wolf, 
2001 223 cm x 185 cm Tinta y lápiz 
sobre papel

Fig.3. Outi Heiskanen. Inclinación l, 
1984 Aguafuerte y aguatinta 

Fig.4. Outi Heiskanen y Janne Laine. 
Maja, 2009 25 cm x 38 cm Heliogra-
bado, aguafuerte, aguatinta y punta 
seca
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nadas de maneras distintas sobre contextos naturales: bosques, lagos, mon-
tañas... Esta técnica de resituar individuos y objetos continuamente nos ins-
pirará sobre todo para nuestro segundo proyecto Un claro en un bosque, 
donde recortamos planchas grabadas y las combinamos entre ellas para ge-
nerar nuevos paisajes y situaciones. También nos interesa la capacidad de 
Outi Heiskanen para generar atmósferas en sus piezas. Ambientes entre mis-
teriosos, tenebristas (debido al gran juego de claroscuros), y acogedores y 
tranquilos.

6. DESARROLLO PRÁCTICO
6.1. TRABAJAR LA TIERRA

Hemos desarrollado a lo largo de la carrera, sin ser conscientes, diversas ma-
neras de hablar sobre nuestro origen, nuestro linaje, y la relación con la tier-
ra. Nuestra inquietud por la vejez y el paso del tiempo surge tras la vivencia 
de la muerte de un familiar cercano: nuestra abuela. Es en ese momento 
cuando adquirimos la consciencia de que las personas mueren. El gran te-
mor que nos genera no volver a ver a un ser querido, como nuestro abuelo, 
nos hace acercarnos a su mundo, aprender y nutrirnos de él. Por ello, los 
primeros brotes de nuestra línea artística fueron mediante el documentar y 
fotografiar nuestro pueblo natal y el buscar fotografías antiguas de la familia.  
También acompañamos a nuestro abuelo en sus aficiones y trabajos. Descub-
rimos poco a poco el mundo en el que vive y vivió, y cómo todo ello se ve 
reflejado en él. Encontramos así su imaginario, que se compone del trabajo 
con la tierra, plantas y huertos, pero también de un paisaje manchego de 
rocas erosionadas y casas de adobe encaladas. En resumen: distintos estados 
y procesos de la tierra, y materiales orgánicos en sus distintas formas.

Fig.5. Fotografía antigua del campo de 
patatas que nuestro abuelo trabajaba.

Fig.6.  Fotografía antigua de la abuela Felipa y la tía Carmen en el 
tormo de al lado de la ermita del pueblo.

Fig.7.  Fotografía de las casas de adobe del pueblo tomada en una 
visita en 2020.
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Queremos remarcar una experiencia concreta que nos marcó en nuestra mane-
ra de entender la perspectiva desde la que queríamos narrarnos. Mediante esta 
experiencia queda esclarecida también la importancia de nuestra metodología 
en la fase más inicial, cuando  tan solo  intentamos documentarnos  e investigar.  

Encontré los dietarios de mi abuelo, donde, durante años, anotó cada día las 
acciones realizadas en el campo. Los cultivos, el crecimiento de las hortalizas, 
el labrado de la tierra, el número de frutos recogidos, la poda, la siega,... Du-
rante estas revisiones y lecturas, encontré, sin ningún tipo de marca, como 
formando parte de las anotaciones rutinarias, la muerte de mi abuela, o sea, 
su mujer. El fallecimiento de mi abuela se relataba en aquella página con el 
mismo estilo narrativo escueto e impersonal con el que se hablaba de la can-
tidad de planteles de tomates que no habían brotado. Esa muerte era algo 
más a anotar en los ciclos vitales de aquella libreta.

Tras esta documentación del imaginario de nuestro abuelo, comenzamos 
a crear las primeras piezas artísticas a partir de la pintura, el bordado y la 
transferencia de imágenes (Fig. 8). También se trabajó con el objeto desde 
una visión escultórica (Fig. 9 y 10). Aquí descubriremos la importancia que 
tiene para nosotras lo matérico, lo físico y los procesos. 

Fig.8.  De la serie Estoy en el corral, 
2018 15 cm x 15 cm 
Técnica mixta sobre retorta

Fig.9.  Lata, 2019 10 cm x 13 cm x 8,5 
cm Lata encontrada en corral derrui-
do de Villanueva de guadamejud con 
retales de encaje de la abuela Felipa.

Fig.10.  De la serie El jabón de mi 
abuela, 2019 8 cm x 6 cm x 5 cm 
Jabón artesanal de hace 30 años 
manipulado

6.2. ESQUEJE GERMINA

Posteriormente, tras esta investigación del contexto pasado, que nos sirvió 
para descubrir atmósferas, texturas, imágenes y procesos del entorno de 
nuestro abuelo, comenzamos a crear a partir del presente, donde vemos una 
evidente relación visual entre los espacios en los que vivió y su estado físico 
actual.
La artrosis iba restringiendo la movilidad de un hombre que había pasado 
toda su vida trabajando en contacto con el huerto. Aunque las articulaciones 
le decían lo contrario, él siguió mucho tiempo cultivando el campo pese a sus 
dolores. Acompañarle en estos trabajos, estar en contacto con la tierra y ab-
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Fig.12.  Tres estampas de punta seca 
y monotipo sobre acetato entintadas 
con óleo negro, 2020 15 cm x 8 cm

Fig.11.  Estampas de punta seca y mo-
notipo sobre acetato entintadas con 
óleo negro, 2020 15 cm x 8 cm

A partir de esto, nos planteamos crear un libro de artista donde se expresara 
este nuevo entendimiento entre cuerpo y naturaleza. Fue entonces cuando 
llegó la pandemia del COVID-19 y nos encerró a todos en casa. Por esta razón, 
el libro no se llevó a cabo, pero sí que se realizó, mediante la experimentación 
con técnicas de grabado casero y no tóxico, algunas estampas e incluso al-
guna maqueta de dicho libro. Así pues, aunque no cumplimos el objetivo 
marcado, este proyecto nos fue muy importante, ya que pudimos materia-
lizar nuestro imaginario y experimentar con las posibilidades de técnicas de 
la punta seca sobre acetato o tetrabrik. Sería en este momento cuando, sin 
saberlo, habríamos comenzado a crear físicamente Esqueje. De esta etapa 
nos nutriríamos para tomar dos decisiones: llevar a la imágen el concepto 
de hueso como elemento orgánico natural, e investigar la técnica de la punta 
seca y el monotipo como recurso expresivo.

6.2.1. El dibujar
Esqueje es en su mera totalidad dibujo. En el dibujo encontramos la expresi-
vidad, ligereza y contundencia necesarias para un proyecto que vive en pro-
ceso de una eterna búsqueda, sin un objetivo final claro. Lo que nos inquieta 
y nos llama la atención es al principio, una densa neblina. Dibujando, ronda-
mos la idea de distintas maneras y conseguimos darles corporeidad a nues-
tras entrañas, encontrando símbolos, imágenes, atmósferas que nos hacen 
comprender lo más abstracto de nosotras. Con el dibujo podemos entender, 

sorber conocimientos y sentimientos sobre sus cultivos nos hizo reflexionar  
sobre la carga poética que ofrece la deformación de sus huesos. Comenza-
mos a ver sus manos como un inicio de metamorfosis en raíces, troncos  o ra-
mas. Esto nos hizo ver su proceso de decrecimiento como el de cualquier otro 
ser vivo. Como dijimos anteriormente, las situaciones vividas determinan a 
la persona y, en este caso, el trabajo físico de nuestro abuelo con el campo y 
la tierra había desembocado en el deterioro y erosión de sus huesos, trans-
formándose en lo que cultivó: sus manos, comidas por la artrosis, comenza-
ban a metamorfosearse en raíces. Esta fue la primera conexión de conceptos: 
HUESOS - PLANTAS.
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descubrir y valorar. John Berger lo explica mejor: “un dibujo es un documento 
autobiográfico que da cuenta del descubrimiento de un suceso, ya sea visto, 
recordado o imaginado” (Berger, 2005, p.8).

Dado que nuestra metodología es expresiva y no discursiva, hemos de se-
ñalar que todas nuestras reflexiones acerca del cuerpo y su mutabilidad se 
fueron originando gracias al dibujo, a la búsqueda de un sentido a través de 
la expresión. El entendimiento fue en paralelo al comienzo de dibujar hue-
sos deformados, metamorfoseados, o brotados que se transforman. Uniendo 
muerte y vida, ser humano y ser vegetal. Comenzamos también a hacer estu-
dios anatómicos de huesos reales, de tal manera que a la vez que interioriza-
mos sus formas, vivimos la experiencia de estar ante aquello que tememos: 
lo que antes fue una persona y ya no. Sentarnos horas ante una clavícula y 
dibujarla nos ayuda a descubrirla más en profundidad. Para nosotras esta ex-
periencia fue realmente impactante, pues ya no solo conocíamos los huesos 
a través del dibujo, sino el interior de nuestro propio cuerpo. 

Comenzamos a investigar el dibujo en el grabado como técnica expresiva y 
espontánea. Grabamos en la plancha de zinc sin llevar una idea previa, ni un 
boceto que copiar o calcar. Nos dejamos llevar por el imaginario que hemos 
ido gestando a lo largo del tiempo. Encontramos que la técnica más adecua-
da para esto es la punta seca, pues no requiere más preparación que lijar la 
plancha. La línea, además, es menos contenida y más descontrolada, puesto 
que hay que incidir con más fuerza. No podemos dominar la línea al completo 
y los resultados son más expresivos y azarosos. Durante este proceso, cons-
truimos una manera de dibujar que no parte de una mirada construccionista 
de encaje académico, sino del dibujo perceptivo. Lo podemos observar sobre 
todo en la serie Vegetar (Fig. 29), donde se muestra el proceso de creación 
del rostro de manera orgánica. 
Se dibuja, además, desde el tiempo presente. Apreciamos el mero rastro de-
jado por la acción y permitimos que la línea avance libre e intuitivamente. 
Algunas obras nos muestran solamente esto: la línea orgánica como parte de 
un proceso de crecimiento que se autoconforma (Fig. 22 y 23).
Ya que dibujamos sin partir de un boceto previo, y dadas las características de 
los materiales, que no nos dejan vislumbrar cómo será la obra final hasta que 
no la estampemos, decidimos pararnos a crear algunas pruebas de estado a 
mitad del proceso de grabar la plancha. Esta práctica nos regala lo que pos-
teriormente se convertirá en diversas series conformadas por obras donde 
podemos ver el crecimiento y la conformación de la imagen.

Fig.15 y 16.  Proceso de Hueso ajo, 
2021 16,5 cm x 32 cm 
Punta seca sobre plancha de zinc.

Fig.13 y 14.  Dibujos y reflexiones en el 
cuaderno sobre la metamorfosis de 
huesos a plantas y el uso del injerto.
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6.2.2. Huesos-plantas-rocas
Mientras todo esto ocurría, seguíamos acompañando a nuestro abuelo al 
huerto y a su pequeño pueblo natal de Cuenca. Nos impresiona ver aquel 
paisaje manchego donde la tierra forma parte del ser y es inseparable. Es allí 
donde se nos reveló la tercera parte que triangula los conceptos que tratare-
mos en Esqueje. Mi abuelo vivió muchos años en un paisaje que fácilmente 
se erosiona. Hablamos de los tormos, del rodeno, una piedra que el viento y 
el agua moldea con facilidad, creando formas inusuales, que, casualmente, 
se parecen a los huesos deformes que en aquel momento dibujaba. El paisaje 
conquense es muy anatómico. Entendimos entonces que no solo el hacer 
modifica tu cuerpo, sino el entorno y sus factores. El paisaje forma parte de 
uno mismo y lo determina como persona. Leer a John Berger (2005) acabó 
de fijar estas reflexiones: 

Las rocas verticales y las que sobresalen del techo, las paredes, cada cual con sus par-

ticulares sedimentos, los pasajes, los espacios rehundidos, resultado todos ellos del 

proceso geológico de la diagénesis, guardan un notable parecido con los órganos y ca-

vidades del cuerpo humano o animal. Lo que tienen en común es que parecen formas 

creadas por el flujo del agua. (p. 73)

Esta última relación de conceptos nos llevó a construir, finalmente, el trián-
gulo poético HUESOS-PLANTAS-ROCAS sobre el que se cimiente nuestro ima-
ginario y sobre el que organicemos la exposición, como explicaremos luego.

Fig.17. Fotografía familiar con Tormo 
en la Ciudad encantada, Cuenca.

Fig.18. Serie de dibujos con grafito acuarelable.
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Éste triángulo poético también se puede traducir en YO - LO QUE HAGO - 
DÓNDE LO HAGO, creando así un esquema que resume aquello que confor-
ma un individuo. El YO se relaciona con el hueso, el cuerpo, nuestra propia 
materia. LO QUE HAGO habla de la materia con la que nos relacionamos di-
rectamente, que, en caso de nuestro abuelo, es la planta. El DÓNDE LO HAGO 
habla del entorno y el paisaje. Aquello que no trabajamos pero que nos afec-
ta y se relaciona con nosotros a través del transitar, el atravesar, el caminar. 
Esta tercera parte la desarrollaremos en una serie de dibujos donde reflexio-
namos, ya no sobre la relación de formas entre cuerpo y roca, sino entre 
cuerpo y camino. Se nos enquista durante una etapa de nuestro proceso una 
imagen que necesitamos reproducir constantemente: el caminar en el bos-
que como si transitáramos el interior de un cuerpo. Como veremos en los 
dibujos, el paisaje entre troncos de árboles se confunde con el interior de 
una caja torácica. 
Este paisaje lo creamos finalmente con la técnica de la xilografía, ya que nos 
interesa la resistencia que nos ofrece la veta de la madera, y que nos obliga 
a seguir los ritmos naturales de sus fibras. También nos parece que la estam-
pación a dos únicos tonos, negro y blanco, ensalza el contraste entre zonas 
de luz y sombra que generan esta relación visual entre el bosque y el costillar. 
(Fig. 34, 35, y 37)

4.3. EXPOSICIÓN ESQUEJE

Vemos en el proyecto expositivo una manera de alejarnos de nuestra propia 
obra, entenderla en su conjunto, y darla al resto. Por ello, en cierto momento, 
nos vemos con la necesidad y con la capacidad de organizar todas nuestras 
piezas en un mismo espacio. La exposición Esqueje fue realizada en la sala de 
exposiciones L’espai del CIJ Torrent, Valencia, del 15 al 30 de junio de 2021. 
La sala constaba de tres paredes y una cristalera que ocupaba toda la cuar-
ta pared. El proceso de organización de las obras en estas tres paredes nos 
ayudó a entender qué conceptos habíamos tratado, y cómo unos nos habían 
llevado a otros. Conseguimos así una narración lineal que el espectador pue-
de recorrer físicamente y entender cómo se articula el discurso que tenemos 
etapa por etapa. 
En el espacio expositivo, las obras dialogan entre ellas, algunos grabados se 
encuentran por primera vez frente a otros, generando nuevas relaciones con-
ceptuales que hasta ahora no se habían tenido en cuenta. De esta manera, la 
exposición Esqueje acaba de urdir y dar coherencia a todo el proyecto desa-
rrollado durante de dos años. 

La organización de las obras en el espacio quedó dividida en tres etapas, una 
en cada pared de la sala. Estas etapas corresponden al triángulo de concep-
tos explicado en el apartado anterior.
En la primera, se muestra el proceso del dibujo como valor en sí mismo y su 

Fig.20. Cartel de la exposición Esque-
je diseñado a partir de uno de los 
grabados.

Fig.19. Dibujo rápido a tinta china en 
el cuaderno.
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relación con el crecimiento orgánico de cualquier ser vivo. Ponemos en valor 
el proceso y lo efímero del momento presente. Encontramos obras a carbon-
cillo, donde el borrado y el redibujar de nuevo los ritmos orgánicos nos hacen 
pensar en el valor intrínseco de la propia línea y en su crecimiento a través 
de la acción de nuestra mano. Crear estas obras, donde solo le prestamos 
atención al momento del trazado de una línea, a cómo se va conformando 
a medida que nuestra mano avanza, es una declaración de intenciones que 
introduce el enclave en el que podemos leer el resto de las obras. 

En la segunda etapa, encontramos el grueso de las obras que tratan la me-
tamorfosis: el proceso de generación del grabado, el hueso como elemento 
orgánico que muta en mímesis con la planta, y el Yo, tratado desde una iden-
tidad en constante conformación. Exponemos varias series que muestran 
distintas pruebas de estado de distintos momentos del proceso de creación 
de una imagen. Así, relacionamos el crecimiento y la mutación con la propia 
técnica. En la serie Vegetar lo hacemos a través del autorretrato. Esta serie es 
para nosotras una de las partes centrales de la exposición. Es el único rostro 
de toda la muestra y fue la última obra creada poco antes del montaje de 
Esqueje. La implicación de nuestro propio rostro nos adentra en una reflexión 
sobre la propia identidad. Cómo nos afecta a nosotras mismas esta concep-
ción de la vida y la muerte y la aceptación de nuestro cuerpo como algo mu-
tante y en constante cambio que se va construyendo mediante el vivir. A este-
rostro que emerge desde la línea le sucede la serie Matria, que añade la idea 
de matriz como lugar de gestación y generador de vida, refiriéndose tanto a 
la plancha de grabado como al hueso pélvico representado.

La tercera etapa trata el contexto, el paisaje y el entorno como parte de nues-
tro ser. Obras como Costillar dejan en evidencia la relación formal entre pai-
saje y cuerpo. La xilografía es aquí usada  para referirnos a la madera como 
material natural que nos obliga, a través de sus vetas, a seguir el ritmo de 
las fibras de la madera y generar una imagen a partir de este condicionante 
expresivo, relacionando así esta sección de la exposición con la primera (y ge-
nerando una narrativa cíclica), que nos hablaba de los ritmos y el crecimiento 
de la línea a partir de ellos. Al final de esta etapa encontramos algunas de 
las obras más antiguas, donde aparecen escenarios más concretos y reales, 
como Ciprés bailando, donde se plasma la primera experiencia personal en 
el cementerio, o Villanueva de Guadamejud, donde podemos contemplar las 
casas de adobe del pueblo. Encontramos también en esta parte final, otra 
de las series centrales de la exposición. La serie Tormo, que consta de tres 
grabados donde se inventan, a partir del juego con la mancha y los tiem-
pos de mordida, tres rocas erosionadas que aluden a la Ciudad encantada de 
Cuenca y que nos recuerdan, a su vez, a los huesos deformados de la pared 
de enfrente.
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Fig.21. Sin título, 2019 
42,5 cm x 26,2 cm
Punta seca y monotipo sobre plancha de zinc

Tras la exposición, se procedió a maquetar el catálogo. Éste también está es-
tructurado por el recorrido planteado en tres etapas. Utilizamos fotografías 
tanto del montaje como de la inauguración y las maquetamos con el progra-
ma de Adobe InDesign, añadiendo también textos de artistas y compañeras, 
y la hoja de sala que escribimos nosotras mismas. Este catálogo nos sirve tan-
to para documentar el proyecto expositivo como la obra en sí. Los textos del 
catálogo nos han ayudado a contemplar el proyecto en su conjunto con dis-
tancia y tiempo. Nos ha llamado la atención la importancia de la redacción de 
la hoja de sala, pues ha sido la manera de sintetizar las ideas clave de nuestro 
trabajo en un pequeño texto que sea entendible y accesible a cualquier tipo 
de público. Adjuntamos imágenes de las páginas del catálogo en el Anexo.
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Fig.23. Sin título, 2021
50 cm x 65 cm
Carboncillo y barra grasa sobre papel

Fig.22. Sin título, 2021
40,6 cm x 29,8 cm
Carboncillo y barra grasa sobre papel

Fig.25. Escápula,  2021
18,9 cm x 26,1 cm
Xilografía en contrachapado

Fig.24. Metamorfosis,  2021
24,9 cm x 17,7 cm
Grafito sobre papel
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Fig.28. Estudio de hueso coxal,  2020
30 cm x 42,1 cm
Carboncillo sobre papel

Fig.27. Estudio de clavícula ll,  2020
26 cm x 35,2 cm
Grafito sobre papel

Fig.26. Estudio de clavícula l,  2020
26 cm x 35,2 cm
Grafito sobre papel
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Fig.29. Serie Vegetar,  2021
63,8 cm x 47 cm 
Punta seca y monotipo sobre plancha de zinc

Fig.30. Serie Matria,  2021
16 cm x 24 cm 
Punta seca sobre plancha de latón

Fig.32. Hueso ajo,  2021
16,5 cm x 32 cm 
Punta seca sobre plancha de zinc
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Fig.32. Sin título, 2021
28 cm x 32,6 cm
Punta seca y monotipo sobre plancha de latón

Fig.34. Sin título,  2021
14,6cm x 14,6 cm 
Linóleo 

Fig.33. Sin título,  2020
17 cm x 17 cm 
Monotipo

Fig.35. Bosque madriguera,  2021
16,6 cm x 10 cm 
Xilografía en contrachapado
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Fig.36. Serie Tormo,  2021
20,5 cm x 14,9 cm 
Aguatinta sobre plancha de zinc

Fig.37. Costillar,  2021
60 cm x 29,5 cm 
Xilografía en contrachapado
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Fig.39. Villanueva de Guadamejud,  2019
35,3 cm x 50 cm 
Aguafuerte y monotipo sobre plancha de cobre

Fig.38. Ciprés bailando,  2020
20,5 cm x 26,4 cm 
Mezzotinto y punta seca sobre plancha de zinc
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6.4. UN CLARO EN UN BOSQUE

El proyecto artístico Un claro en un bosque surge como consecuencia de ha-
ber trabajado en Esqueje. Un lugar nos lleva a otro, con la necesidad de seguir 
tratando la relación entre ser humano y naturaleza. La mayor diferencia será 
la perspectiva desde la que se trata: Esqueje nos habla desde la muerte, el 
decrecimiento, y Un claro en un bosque nos habla desde la vida y el brotar. 
Este nuevo proyecto nos hace entender cómo por medio de la expresión ar-
tística hemos establecido un diálogo con nuestros propios miedos, llegando a 
disolverlos en cierta medida. Ahora, desde una mayor levedad, tras resolver 
y desenmarañar el conflicto sobre el temor ante la muerte, nos podemos per-
mitir hablar desde un punto de vista más vitalista, que celebra la existencia 
de todo lo vivo y lo no vivo. El título de este nuevo proyecto, que todavía se 
encuentra en desarrollo, hace referencia al estado de iluminación y claridad 
mental tras un deambular por lo denso y oscuro. También al sentirse rodeada 
y abrazada por vida de todo tipo, de la que sentimos y sabemos que forma-
mos parte. En este nuevo proyecto llevamos más allá el inicial interés por la 
mirada ecosistémica y biocentrista, que quita al ser humano del centro y lo 
coloca en su tamaño y posición relativa. Por ello, en Un claro en un bosque 
encontramos más protagonismo en los paisajes, en los acontecimientos na-
turales como la lluvia, el sol, los ríos, los lagos, las nubes, etc. 

Un claro en un bosque tiene un contexto muy concreto y especial, pues fue 
un proyecto gestado y producido durante el cuatrimestre de intercambio 
académico en Turku, Finlandia. Observamos de nuevo cómo la experiencia 
personal vivida es trascendida y plasmada en nuestra obra, pues todo pai-
saje que creamos nace de haber paseado por los bosques, islas y lagos de 
Finlandia. También por haber viajado y cruzado los fiordos noruegos, haber 
pisado sus montañas. Es en estos países donde encontramos nuestra relación 
más intensa y cercana con la naturaleza, donde pasamos horas entre abetos, 
conocemos nuevos animales, y apreciamos la importancia de la luz del sol. 

Abordamos el trabajo de nuevo desde la gráfica, pues seguimos interesadas 
en el proceso y su exigencia física y el necesario contacto con materiales. Esta 
vez experimentamos con matrices finas de aluminio que nos permiten recor-
tar formas y generar distintas estampas en un mismo papel, como podemos 
ver en la obra Acuérdate del sol. Las técnicas utilizadas en su gran mayoría 
son: la punta seca, que nos da una línea expresiva, y el aguafuerte, que nos 
aporta por el contrario una línea más limpia y definida.Fig.40. Seis planchas de aluminio re-

cortadas y grabadas con la tecnica de 
la punta seca.
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Fig.42. Acuérdate del sol, 2021 
30 cm x 38 cm 
Punta seca y monotipo sobre cinco planchas de aluminio recortadas

Fig.44. Cometa, 2022
17 cm x 30 cm 
Plancha de aluminio quemada en ácido con 
reserva

Fig.41. Tocar,  2021
17 cm x 17 cm 
Punta seca sobre dos planchas de aluminio 
recortadas

Fig.43. Amanecer en las montañas,  2021
12,5 cm x 6 cm 
Aguafuerte sobre plancha de cobre
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Fig.45. Amanecer,  2021
12 cm x 14,5 cm 
Aguafuerte y monotipo sobre plancha de cobre

Fig.46. Acuérdate del sol (variación), 2021 
39 cm x 27 cm 
Punta seca y monotipo sobre tres planchas de aluminio 
recortadas

Fig.47. Bestia, 2021 
36 cm x 19 cm 
Punta seca sobre plancha de aluminio

Fig.48. Clamor,  2021
25 cm x 25 cm 
Aguafuerte y monotipo sobre plancha 
de cobre
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Fig.50. Canto yo y la montaña baila,  2021
13 cm x 13 cm 
Aguafuerte y monotipo sobre plancha de cobre

Fig.49. Y el sol lo inundó todo,  2021
18 cm x 18 cm 
Aguafuerte sobre plancha de cobre

Fig.51. El lago de las aguas brillantes, 2021 
32 cm x 32 cm 
Punta seca y monotipo a la poupee

Fig.52. Un claro en un bosque, 2021 
20 cm x 20 cm 
Xilografía a plancha perdida
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7. CONCLUSIONES
Con Esqueje hemos tomado consciencia de nuestras inquietudes. Hemos ex-
perimentado cómo la expresión artística nos conduce a desenmarañar estos 
temores, dándoles forma y sentido poético. Con Esqueje conseguimos sanar, 
de alguna manera, lo doloroso. A través de la ficción, podemos abordar el 
tema, en este caso de la muerte, creando nuevos sentidos poéticos más ali-
viadores, que ponen la vida en el centro y desplazan al ego. 

Llegamos a la conclusión de que la imaginación es capaz de hacernos crear lo 
que realmente vemos y no solo lo que está. A través del arte podemos tomar 
nuestras inquietudes y ensoñaciones como algo serio, real e importante, que 
nos hace expandir y mejorar nuestra realidad, llegando a nuevos niveles de 
comprensión de nuestro mundo.

Estamos gratamente sorprendidas con los resultados obtenidos, ya que este 
proyecto no tuvo una fase de pre-producción en la que se plantearan las imá-
genes y formatos a desarrollar, sino que hemos creado a partir de la experi-
mentación y el ensayo-error. Desde esta metodología hemos llegado, de ma-
nera orgánica y natural, a pasar por las distintas fases de la producción artísti-
ca, desde la investigación hasta la exposición final, siendo todas las partes de 
gran utilidad para ahondar en los temas tratados y en las poéticas generadas. 
También queremos destacar la utilidad de este Trabajo Fin de Grado, que nos 
ha funcionado como cierre y lugar donde reposar, aposentar y cohesionar 
todo lo aprendido y desarrollado.

Nos da mucho que pensar la manera tan orgánica desde la que, a partir de 
las reflexiones obtenidas con Esqueje, hemos llegado a ver germinar Un claro 
en un bosque, el proyecto donde vemos las consecuencias de adquirir con-
ciencia sobre la necesidad de la ensoñación poética como estado donde com-
prender nuestro mundo interior y cómo, a través de la expresión plástica, 
llegamos a comunicarnos con el resto del mundo, haciendo de lo íntimo, una 
temática universal. Observamos cómo en este nuevo proyecto hemos ido un 
paso más allá, pues encontramos imágenes más ligadas a paisajes imagina-
rios que a la mímesis con el mundo material. Con esto comprendemos que 
nuestra metodología funciona: nos alimenta y nos hace crecer y evolucionar. 

La gráfica nos ha servido como disciplina desde la que desarrollar nuestro 
lenguaje y queremos seguir investigando este camino. Hemos encontrado, a 
través de la experimentación, técnicas expresivas muy interesantes y con un 
gran potencial. Sentimos que el grabado se ajusta al tono de nuestro discur-
so, sin ser limitante, pues encontramos la gráfica muy versátil, con un gran 
abanico de posibilidades. Seguiremos, sin duda alguna, trabajando en el pro-
yecto Un claro en un bosque.

Esqueje. Sara Furió Cuesta



38Título abreviado si es largo. Autor 

8. REFERENCIAS BIBLIOGRÁFICAS
Libros

BACHELARD, Gastón, 1994. El agua y los sueños: ensayo sobre la imaginación 
de la materia. Madrid: Fondo de Cultura Económica. ISBN: 8437503655

BACHELARD, Gastón, 1997. La poética de la ensoñación. México: Fondo de 
Cultura Económica. ISBN: 9681653386

BERGER, John, 2011. Sobre el dibujo. 10ª ed. Barcelona: GG. ISBN: 978-84-
252-2465-2

LISPECTOR, Clarice, 2013. La pasión según G. H. 6ª ed. Barcelona: Siruela. 
ISBN: 978-84-15803-58-4

MARTELL, J. F., 2015. Vindicación del arte en la era del artificio. 2ª ed. Girona: 
Atlanta. ISBN: 978-84-946136-1-6

PERA, Pia, 2016. Aún no se lo he dicho a mi jardín. 2ª ed. Madrid: Errata natu-
rae. ISBN: 978-84-17800-74-1

RODOREDA, Mercè, 1986. La mort i la primavera. 4ª ed. Barcelona: Club Edi-
tor. ISBN: 978-84-7329-222-1

SANZ, Marta, 2017. Clavícula. 4º ed. Barcelona: Anagrama. ISBN: 978-84-
339-9829-3

SOLÀ, Irene, 2018. Los diques. Barcelona: Anagrama. ISBN: 978-84-339-9919-1

SOLÀ, Irene, 2019. Canto yo y la montaña baila. 9ª ed. Barcelona: Anagrama.
ISBN: 978-84-339-1568-9

TAMÁS, Rebecca, 2021. Extraños. Ensayos sobre lo humano y lo no humano. 
Barcelona: Anagrama. ISBN: 978-84-339-1654-9

Artículos

ARAGÓN NAVAS, Maite (2021) PaulaBonet: “Quería encontrar las palabras 
justas para narrar con toda la crudeza posible el lugar en que amor y dolor 
se enredan”. Revista Mercurio, Entrevistas [en línea]. Disponible en: <https://
www.revistamercurio.es/2021/07/28/paula-bonet/ >

Esqueje. Sara Furió Cuesta



39Título abreviado si es largo. Autor 

DEVIS, Álvaro G., 2021. Paula Bonet se vacía para atrapar ‘La anguila’. Cultur-
plaza, Valenciaplaza [en línea]. Disponible en: <https://valenciaplaza.com/
paula-bonet-se-vacia-para-atrapar-la-anguila> 

GELI, Carles, 2021. Irene Solà: «Se puede ser contemporáneo desde tu pue-
blo». Babelia, El País [en línea]. Disponible en: <https://elpais.com/babe-
lia/2021-04-10/irene-sola-se-puede-ser-contemporaneo-desde-tu-pueblo.
html> 

NOEL LAPOUJADE, María, 2007. Mito e imaginación a partir de la poé-
tica de Gastón Bachelard. Revista de Filosofía, 25(57), 91-111. Dis-
ponible en: <http://ve.scielo.org/scielo.php?script=sci_arttext&pid
=S0798-11712007000300004>

ROWE, James K., 2016. Is a Fear of Death at the Heart of Capitalism?. The 
Arrow. A Journal of Wakeful Society, Culture, and Politics [en línea]. Disponi-
ble en: <https://arrow-journal.org/esta-un-miedo-a-la-muerte-en-el-centro-
del-capitalismo/?lang=es]>

Audiovisuales

LETRAHERIDAS ENCUENTROS, 2021. Marta Sanz: ‘Marguerite Duras: escribir, 
encarnizarse’. En Youtube [vídeo en línea]. Disponible en: https://www.you-
tube.com/watch?v=BUwHLsJ2E74

9. ÍNDICE DE IMAGENES
Fig.1. Embrión con la técnica de la algrafía, Paula Bonet. Página 18. 
Fig.2. Kiki Smith. Lying with the Wolf, 2001. 223 cm x 185 cm, tinta y lápiz 
sobre papel. Página 19.
Fig.3. Outi Heiskanen. Inclinación l, 1984. Aguafuerte y aguatinta. Página 19.
Fig.4. Outi Heiskanen y Janne Laine. Maja, 2009. 25 cm x 38 cm, heliograba-
do, aguafuerte, aguatinta y punta seca. Página 19.
Fig.5. Fotografía antigua del campo de patatas que nuestro abuelo trabaja-
ba. Página 20.
Fig.6.  Fotografía antigua de la abuela Felipa y la tía Carmen en el tormo de 
al lado de la ermita del pueblo. Página 20.
Fig.7.  Fotografía de las casas de adobe del pueblo tomada en una visita en 
2020. Página 20.
Fig.8.  De la serie Estoy en el corral, 2018. 15 cm x 15 cm, técnica mixta 
sobre retorta. Página 21.
Fig.9.  Lata, 2019. 10 cm x 13 cm x 8,5 cm, lata encontrada en corral derrui-
do de Villanueva de guadamejud con retales de encaje de la abuela Felipa. 
Página 21.

Esqueje. Sara Furió Cuesta



40Título abreviado si es largo. Autor 

Fig.10.  De la serie El jabón de mi abuela, 2019. 8 cm x 6 cm x 5 cm, jabón 
artesanal de hace 30 años manipulado. Página 21.
Fig.11.  Estampas de punta seca y monotipo sobre acetato entintadas con
óleo negro, 2020. 15 cm x 8 cm. Página 22.
Fig.12.  Tres estampas de punta seca y monotipo sobre acetato entintadas 
con óleo negro, 2020. 15 cm x 8 cm. Página 22.
Fig.13.  Dibujos y reflexiones en el cuaderno sobre la metamorfosis de hue-
sos a plantas y el uso del injerto. Página 23.
Fig. 14.  Dibujos y reflexiones en el cuaderno sobre la metamorfosis de hue-
sos a plantas y el uso del injerto. Página 23.
Fig.15.  Proceso de Hueso ajo, 2021. 16,5 cm x 32 cm, punta seca sobre 
plancha de zinc. Página 23.
Fig.16.  Proceso de Hueso ajo, 2021. 16,5 cm x 32 cm, punta seca sobre 
plancha de zinc. Página 23. 
Fig.17. Fotografía familiar con Tormo en la Ciudad encantada, Cuenca. Pági-
na 24.
Fig.18. Serie de dibujos con grafito acuarelable. Página 24.
Fig.19. Dibujo rápido a tinta china en el cuaderno. Página 25.
Fig.20. Cartel de la exposición Esqueje diseñado a partir de uno de los gra-
bados. Página 25.
Fig.21. Sin título, 2019. 42,5 cm x 26,2 cm, punta seca y monotipo sobre 
plancha de zinc. Página 27.
Fig.22. Sin título, 2021. 40,6 cm x 29,8 cm, carboncillo y barra grasa sobre 
papel. Página 28.
Fig.23. Sin título, 2021. 50 cm x 65 cm, carboncillo y barra grasa sobre papel. 
Página 28.
Fig.24. Metamorfosis, 2021. 24,9 cm x 17,7 cm, grafito sobre papel. Página 
28.
Fig.25. Escápula, 2021. 18,9 cm x 26,1 cm, xilografía en contrachapado. 
Página 28.
Fig.26. Estudio de clavícula l, 2020. 26 cm x 35,2 cm, grafito sobre papel. 
Página 29.
Fig.27. Estudio de clavícula ll,  2020. 26 cm x 35,2 cm, grafito sobre papel. 
Página 29.
Fig.28. Estudio de hueso coxal,  2020. 30 cm x 42,1 cm, carboncillo sobre 
papel. Página 29.
Fig.29. Serie Vegetar,  2021. 63,8 cm x 47 cm, punta seca y monotipo sobre 
plancha de zinc. Página 30.
Fig.30. Serie Matria, 2021. 16 cm x 24 cm, punta seca sobre plancha de 
latón. Página 30.
Fig.32. Hueso ajo,  2021. 16,5 cm x 32 cm, punta seca sobre plancha de zinc. 
Página 30.
Fig.32. Sin título, 2021. 28 cm x 32,6 cm, punta seca y monotipo sobre plan-
cha de latón. Página 31.
Fig.33. Sin título, 2020. 17 cm x 17 cm, monotipo. Página 31.
Fig.34. Sin título, 2021. 14,6cm x 14,6 cm, linóleo.  Página 31
Fig.35. Bosque madriguera, 2021. 16,6 cm x 10 cm, xilografía en contracha-
pado. Página 31.

Esqueje. Sara Furió Cuesta



41Título abreviado si es largo. Autor 

Fig.36. Serie Tormo, 2021. 20,5 cm x 14,9 cm, aguatinta sobre plancha de 
zinc. Página 32.
Fig.37. Costillar, 2021. 60 cm x 29,5 cm, xilografía en contrachapado. Página 
32. 
Fig.38. Ciprés bailando,  2020. 20,5 cm x 26,4 cm, mezzotinto y punta seca 
sobre plancha de zinc. Página 33.
Fig.39. Villanueva de Guadamejud, 2019. 35,3 cm x 50 cm, aguafuerte y 
monotipo sobre plancha de cobre. Página 33.
Fig.40. Seis planchas de aluminio recortadas y grabadas con la tecnica de la 
punta seca. Página 34.
Fig.41. Tocar,  2021. 17 cm x 17 cm, punta seca sobre dos planchas de alu-
minio recortadas. Página 35.
Fig.42. Acuérdate del sol, 2021.  30 cm x 38 cm,  punta seca y monotipo 
sobre cinco planchas de aluminio recortadas. Página 35.
Fig.43. Amanecer en las montañas,  2021. 12,5 cm x 6 cm, aguafuerte sobre 
plancha de cobre. Página 35. Fig.44. Cometa, 2022. 17 cm x 30 cm, plancha 
de aluminio quemada en ácido con reserva. Página 35.
Fig.45. Amanecer,  2021. 12 cm x 14,5 cm, aguafuerte y monotipo sobre 
plancha de cobre. Página 36.
Fig.46. Acuérdate del sol (variación), 2021.  39 cm x 27 cm, punta seca y 
monotipo sobre tres planchas de aluminio recortadas. Página 36.
Fig.47. Bestia, 2021. 36 cm x 19 cm, punta seca sobre plancha de aluminio. 
Página 36.
Fig.48. Clamor,  2021. 25 cm x 25 cm, aguafuerte y monotipo sobre plancha 
de cobre. Página 36.
Fig.49. Y el sol lo inundó todo, 2021. 18 cm x 18 cm, aguafuerte sobre plan-
cha de cobre. Página 37.
Fig.50. Canto yo y la montaña baila,  2021. 13 cm x 13 cm, aguafuerte y 
monotipo sobre plancha de cobre. Página 37.
Fig.51. El lago de las aguas brillantes, 2021.  32 cm x 32 cm, punta seca y 
monotipo a la poupee. Página 37.
Fig.52. Un claro en un bosque, 2021. 20 cm x 20 cm, xilografía a plancha 
perdida. Página 37.

Esqueje. Sara Furió Cuesta



42Título abreviado si es largo. Autor 

10. ANEXO

Esqueje. Sara Furió Cuesta



43Título abreviado si es largo. Autor Esqueje. Sara Furió Cuesta



44Título abreviado si es largo. Autor Esqueje. Sara Furió Cuesta



45Título abreviado si es largo. Autor Esqueje. Sara Furió Cuesta



46Título abreviado si es largo. Autor Esqueje. Sara Furió Cuesta



47Título abreviado si es largo. Autor Esqueje. Sara Furió Cuesta



48Título abreviado si es largo. Autor Esqueje. Sara Furió Cuesta


