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Reinterpretaciones gráficas es un proyecto enfo-
cado en el estudio del horizonte urbano y en cómo 
las zonas fabriles que se sitúan en la periferia de las 
ciudades se convierten en la idea principal para ge-
nerar un cuerpo de obra gráfico, que gradualmente 
se transformó en el uso y concepto de elementos 
industriales como una metáfora para hablar sobre 
los constantes cambios urbanísticos que hay den-
tro de estos espacios de una manera más subjetiva.
 
 El presente texto reúne una serie de apun-
tes, dibujos y escritos que muestran el desarrollo del 
proyecto durante la Maestría en Producción Artís-
tica (MaPA) en el periodo 2019 - 2021. Es una guía 
a modo de acompañamiento acerca de mi proceso 
creativo. En ella muestro los caminos que recorrí y 
las estrategias de creación que me llevaron a tener 
una ruptura formal dentro de mi producción artística y 
que a su vez condujo al desarrollo de todo el estudio.

 El trabajo realizado lo expongo de manera pro-
gresiva y organizada en distintas etapas, en éstas re-
flexiono sobre la disciplina de la gráfica, a la cual me he 
dedicado de manera habitual desde hace algún tiempo, 
cuestionándola desde mi iconografía. Además, explico 
cómo es que fue definiendo y aumentando las estrate-
gias en la evolución del trabajo en torno a las posibili-
dades formales a partir de la yuxtaposición de diversas 

imágenes, al ampliar el formato de la obra, la experi-
mentación y el uso de distintos materiales, así como 
la utilización de plantillas industriales a lo largo de 
dos años. De igual forma, el trabajo tuvo giros pro-
ductivos estéticos como consecuencia de la pande-
mia por SARS-CoV-2 que afectó no solo los tiempos 
de producción, sino también el modo en que desa-
rrollaba mi proceso y sus implicaciones sociales.

 Además, con el propósito de profundizar en 
mi estudio, me di a la tarea de encontrar referencias 
artísticas y conceptuales significativas que me ayu-
daron a sentar precedentes en mi trabajo, con los 
cuales tuve la pauta para reflexionar durante todo 
este periodo. Mi trabajo durante los últimos años 
se centra en tres conceptos: memoria, decons-
trucción y abstracción, destacando su importancia 
en el proceso dentro de mi producción artística. 

Introducción
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Antecedentes y
acercamiento
al proyecto

Nací y crecí en la ciudad de Cuernavaca, Morelos y 
desde que tengo memoria viví en la zona industrial 
del valle de Cuernavaca, entre casas y departa-
mentos de interés social, camiones y fábricas. Las 
calles de estas colonias son cortas, por lo cual era 
fácil y rápido recorrerlas y también memorizarlas.

 En este espacio los distintos aromas prove-
nientes de las industrias invadían cuadra a cuadra toda 
la zona hasta el punto de causar dolores de cabeza a 
los residentes. Esto se debía a que una de las fábricas 
se dedicaba al procesamiento de saborizantes; por lo 
cual además eran olores muy particulares que estaban 
supeditados a los días de la semana. Los lunes, por 
ejemplo, apestaban a carne, los martes a quemado y los 
miércoles a chocolate, cabe mencionar que los olores 
más dulces suelen ser los más tóxicos. Coloquialmen-
te los residentes lo llamaban “el dulce olor a muerte”.
 
 Este tipo de detalles como sus aromas, colores, 
estructuras y formas son cosas que fui descubriendo 
al crecer y recorrer la zona, algunos de estos elemen-
tos conformaron el horizonte de mi infancia hasta mi 
adolescencia. De aquí mi interés por abordar estos es-
pacios. Inicialmente este trabajo partió del estudio del 
concepto de paisaje, me interesó de manera particular 
abordar los espacios de las fábricas y tratarlos como 
elementos que modifican y determinan la vida de sus 

residentes. Me enfoqué en repensar la manera en que 
podía representar la imagen de la ciudad utilizando 
elementos industriales como metáfora para hablar de 
los constantes cambios en estos lugares, ya que mu-
chos de los elementos que hay dentro de estas áreas 
son motivo de un continuo proceso de modernización, 
desde sus edificios hasta el cambio en la estructura de 
la vía pública, generando una especie de estandariza-
ción en el paisaje urbano y convirtiéndolo en un lugar 
carente de identidad un no lugar, que transforma por 
completo la urbe y las relaciones entre sus habitantes.

 De esta manera es que me interesó crear 
un trabajo partiendo de la relación de vivir y cre-
cer en una ciudad industrial basada en imágenes 
del paisaje y objetos industriales. Este proyecto y 
el trabajo gráfico derivado de él surge con el fin de 
poder generar nuevos diálogos que posibiliten re-
flexionar acerca del individuo y su entorno, pro-
fundizar en las conexiones que hay entre los con-
ceptos de memoria, abstracción y deconstrucción.  
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Intuición  y
estrategias

gráficas

Desde que inicié mis estudios en la licenciatura en 
artes visuales, las técnicas del grabado1 llamaron 
de manera particular mi atención. Al principio de la 
carrera desconocía qué era y cómo es que se lle-
vaba a cabo los procesos técnicos y los resultados 
que se obtenían. Así empezó mi gusto por esta dis-
ciplina. Comencé a desarrollar mi trabajo profesio-
nal que he continuado hasta el día de hoy. De ma-
nera que adquirí experiencia en los procedimientos 
técnicos al rededor de la disciplina, ya que al hacer-
lo con frecuencia me enfrenté a varios desafíos con 
los que aprendí de forma significativa a realizar mejor 
las diversas posibilidades entre al alto y bajo relieve.

 Las diferentes posibilidades y cualidades téc-
nicas que tiene la gráfica son ideales para desarrollar 
mis ideas e inquietudes. El principal atributo de esta 
disciplina es que es un método de multi reproducción, 
con el cual mi obra puede ser replicada cuantas ve-
ces quiera sin que ésta pierda su carácter de original.

 Es así que con las técnicas del grabado he 
podido desarrollar diferentes proyectos, en los cua-
les generalmente a partir del desarrollo y la práctica 
de estos, es que voy descubriendo mi camino a se-
guir, encontrando las ideas y conceptos que de éste 
emanan de manera progresiva. Esta metodología me 
ha funcionado como estrategia de trabajo, ya que se 
basa en las decisiones que de manera intuitiva voy 

realizando y con las que surge la comprensión del tra-
bajo mismo. De este modo, es que la intuición juega 
un papel importante dentro de mi proceso, puesto que 
mucha de mi obra se basa en decisiones formales y 
estéticas que tomo a la hora de producir. En esta diná-
mica existen dos clases de intuición2: la ordinaria y la 
experta. La primera es un instinto que me lleva a hacer 
algo sin saber de manera exacta por cuál motivo lo 
quiero hacer. Y la segunda, es con la que reconoz-
co lo que hago y cómo lo estoy haciendo, es el mo-
mento en el que me doy cuenta de las decisiones que 
he ido tomando durante el proceso de producción.

 Es por eso que el proyecto comenzó así, de 
manera intuitiva, en donde el paisaje, -tema que de 
forma constante se ha utilizado en la historia del 
arte- se convirtió en el punto principal de interés 
en mi trabajo. En específico, mi inquietud se cen-
traba en los paisajes industriales, la cual surgió de 
haber vivido y crecido, como lo mencioné anterior-
mente, en una zona fabril; destinada para los obre-
ros de las fábricas de Cuernavaca. De esta manera, 
es que este lugar marcó el eje de mi producción.

 Bajo esta perspectiva empecé a realizar reco-
rridos dentro de la zona, mientras caminaba por las 
calles y andadores de las fábricas tenía que detener-
me para tomar apuntes y dibujos en mi libreta. Estos 
eran bocetos sencillos nada detallados, bosquejos de 3)
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cosas que llamaban mi atención como las estructuras 
arquitectónicas de las fábricas o sus tuberías y con-
ductos. Con las cuales intuía que me podrían servir 
después al momento de realizar mi obra en el taller, 
además durante estos recorridos tomé registros fo-
tográficos de los edificios, sus estructuras y elemen-
tos que los rodeaban.  Más adelante, en la maestría, 
me servirían para tener un archivo, el cual realicé en 
distintos lugares, días y horas, esto fue de gran ayu-
da, ya que se convirtió en la fuente de mi trabajo.

 Estos recorridos hicieron preguntarme ¿Cómo 
es que construyo el paisaje? Lo cual me obligó a ob-
servar y analizar mi entorno de otro manera para com-
prender su construcción y estructura, además de plan-
tearme las diversas formas de representación de un 
mismo lugar. Esto me llevó a investigar sobre el paisa-
je, su significado y las partes que lo conforman. Según 
comprendo, el paisaje es la mirada de alguien que ve 
un lugar desde su interior, es un momento de claridad, 
de goce, esta es como un espejo del hombre; ya que 
para ver el paisaje uno tiene que verse a uno mismo, 
en él uno se puede mostrar, reflejar, deformar e inven-
tar. Para tener la conciencia de estar ante un paisaje 
no basta con contemplar la naturaleza, ni admirar sus 
detalles o transformaciones sino que es necesario que 
nuestros sentidos dejen de centrarse en un fragmento 
particular y comiencen a percibir la naturaleza como 
un todo. Georg Simmel3 escribe que un paisaje debe 
estar, sobre todo, atravesado por el sentimiento de lo 
infinito; una conexión ilimitada de la naturaleza que 
anteponga el todo a la individualización de sus formas.

 Es así que mis recorridos por las calles y las 
imágenes que registraba, me condujo a realizar un 
ejercicio de dibujo sobre fotografías. Con esta base 
logré darles un carácter distinto a las imágenes, obte-
niendo composiciones más variadas, ya que en ellas 
no solo podía dibujar, o pintar, sino que también las po-
día reproducir más de una vez, lo que me dio todo un 
abanico de posibilidades para continuar trabajando.

 A partir de estas imágenes es que empe-
cé a confluir la experiencia directa de los lugares, 
me permitió asimilarlos de una manera distinta y re-
flexionar sobre la gráfica y su reproducción técnica, 
a tratar de entrar en una nueva etapa en la que uti-
licé la imagen fotográfica como base principal para 

la realización de mi obra. Intentando conseguir nue-
vos diálogos dentro de mi trabajo. La fotografía ac-
túa como una ventana en la cual quedan captados 
los fenómenos temporales y en la gráfica la necesi-
dad real de crear una marca propia en estos lugares.

 A partir de estas reflexiones es que mi trabajo 
comienza a tomar otra forma y se separa de la interpre-
tación del paisaje desde una perspectiva figurativa y 
reconocible. Toman particular importancia las relacio-
nes que hay entre los conceptos naturaleza y cultura4. 
En este periodo experimenté con distintos ejercicios 
como lo fue la intervención de directa de una fotogra-
fía, que me llevaron a comprender que retratar la rea-
lidad no funciona únicamente a partir de la utilización 
de imágenes reconocibles o de fotografías, cuestio-
nando la noción que tenemos del mundo “tal cual es”.

1 Las artes gráficas son todo tipo de obra que su elaboración se 
basan en las técnicas del dibujo, grabado e imprenta. En la actua-
lidad, la gráfica es una disciplina con numerosas categorías y sub-
categorías, que puedes dividirlas de manera básica en tres princi-
pales áreas, el alto y bajo relieve, así como la impresión en plano.

2 Capacidad para saber, comprender o percibir algo de 
forma clara e inmediata sin la intervención de la razón

3 Georg Simmel (Berlín, 1 de marzo de 1858 - Estrasburgo, 
12 de diciembre de 1918) fue un filósofo y sociólogo alemán.1
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Romper y
(re) organizar

Durante el proceso en la maestría comencé a notar que 
los ejercicios y el trabajo que estaba realizando me con-
ducían a un lugar distinto al que había planteando en un 
principio, dinámica a la cual no estaba acostumbrado, 
pero con el tiempo me fui adaptando satisfactoriamente.

 Poco a poco fui comprendiendo que me había 
refugiado en las reglas y los procesos de las técnicas 
gráficas, ya que en éstas hay que seguir ciertos pasos 
específicos para que sea efectuada de forma correcta. 
A pesar de que esto me sirvió durante mi carrera, este 
era el momento ideal para poder romper y reorganizar 
mi modo de trabajo. Empleando distintas formas de 

producir, pero también aprovechando mi experiencia 
en el taller para realizar obra sin seguir estos lineamien-
tos, en los que hasta el momento había seguido y con 
los cuales me encontraba en un estado de comodidad. 

 Las estrategias de trabajo que empecé a im-
plementar se convirtieron en un parteaguas dentro 
de mi obra. Utilicé los conceptos de romper y reor-
ganizar como metáfora y metodología de trabajo, lo 
cual marcó un antes y un después en mi obra. La 
fotografía como medio estructural posee la capaci-
dad de exponer la imagen de una forma más des-
criptiva. Tomando como referencia a los artistas de 

5

6
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Mark Klent4 y David Hockney5, quienes usan medios 
fotográficos para su producción, realicé un ejercicio 
de posibilidad técnica, en la cual tomo una serie de 
imágenes de la ciudad y las mezclo con fotografías 
de mi archivo familiar para crear nuevos paisajes ba-
sados en la reconstrucción de mi cotidianidad, sin 
que está pierda su forma reconocible. Con esto me 
di cuenta de la interacción entre los distintos me-
dios (fotografía y gráfica), ambos pueden dar lugar a 
una nueva imagen que ofrece otro tipo de represen-
tación, como una forma de resignificar lo cotidiano.

 Esto me condujo a desarrollar otro tipo de 
obra, un trabajo de recorte y edición muy próximo 
al collage, pero esta vez sin seguir las normas que 
marca el grabado, con lo cual descubrí una ma-
nera de poder hablar de los espacios industriales 
desde la deconstrucción6 de la imagen. Es así que 
las impresiones que realicé en un soporte traslúci-
do me dieron la posibilidad de jugar con la imagen, 
permitiéndome tener variaciones de superposición. 
Comencé por mezclar y entretejer dos distintas im-
presiones de grabado, intentando evitar que sobre-
saliera una imagen domínate en la composición.

4 Mark Klett (Albany, 1952) es fotógrafo, investigador y docente nor-
teamericano, utiliza como recurso la fotografía para reflexionar sobre 
el paso del tiempo, el cambio y la construcción de la percepción. 
Su trabajo se basa en la práctica de la refotografía en la que iden-
tifica fotografías históricas y hacen nuevas de los mismos lugares.

5 David Hockney, (Bradford, 9 de julio de 1937) pintor, proyectis-
ta, escenógrafo, impresor y fotógrafo inglés. Su trabajo realizado 
con una cámara Polaroid es de mi interés estético. Ya que sus fo-
tocollages muestran imágenes de un mismo lugar en el que reú-
ne y coloca de forma ordenada en grandes áreas para crear un 
efecto que emula la pixelación digital de imágenes fotográficas.

6 Deconstrucción término acuñado por el filósofo francés Jacques 
Derrida, Según Derrida tiene que entenderse como un proceso in-
telectual por el cual un término puede degradarse en la jerarquía 
del pensamiento, esta idea se basa en el hecho de que el pensa-
miento trabaja con estructuras y estas ideas y el pensamiento dan 
sentido porque este lo organiza de tal manera que solo tiene senti-
do cuando los conceptos que lo componen están organizados.

7
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Yuxtaposición
de
imágenes

Durante la maestría mi proceso fue predominan-
temente práctico, continué trabajando con la fo-
tografía y la gráfica al mismo tiempo y al mismo 
nivel. Intentando no darle importancia a una téc-
nica más que a otra, con lo cual me percaté del 
diálogo que se lograba entre estas disciplinas.

 Las pruebas hechas en esta etapa me die-
ron claridad en ciertos aspectos de mi práctica. 
Uno de ellos fue el ejercicio de capas, este tenía la 
finalidad de componer diversas imágenes a par-
tir de su yuxtaposición. Por lo que hice varios ejer-
cicios para entender la forma cómo esto podía fun-
cionar dentro de mi campo de estudio y trabajo.
 
 En principio trabajé de manera digital las imá-
genes de archivo (recorridos de la zona industrial) 
en programas de edición que me permitían emular 
el ejercicio de capas, con los cuales el resultado no 
fue de mi total agrado, ya que, al momento de traer-
lo al plano físico, la imagen se aplanaba y carecían 
de profundidad. Y aunque la impresión en sí misma 
posee relieve, esta no es lo suficientemente grande 
para sentirse al tacto, por lo que no me daba la sen-
sación de acumulación. Estas pruebas formaron parte 
del estudio preliminar y no las descarté, al contrario, 
las utilicé añadiéndoles dibujos que me pudieran dar 
un resultado más completo de la idea que buscaba.

 Tomé la decisión de imprimir una serie de li-
nóleos en papel traslúcido a dos tintas y de esta for-
ma pude ordenar en diferente orden las imágenes y 
los dibujos, no solo mezclándolas sino también te-
jiéndolas y sobreponiéndolas. Encontré en este mé-
todo en particular una versatilidad para la produc-
ción de obra, ya que en cierto sentido bastaba con 
explorar con la composición y el color, pero esto me 
dio resultados más interesantes y experimentales.
 
 El método de relacionar y jugar con el plano 
gráfico a partir de un alineamiento de distintas tempo-
ralidades creó imágenes que se volvieron abstractas, 
sin que perdieran el detalle, con esto pude avanzar en 
mi modo de producción, que si bien dejó de ser tra-
dicional, no le quitó el sentido de multi reproducción, 
es así que el espacio negativo y el positivo que hay 
dentro de la composición le dio un cambio a la ima-
gen sin perder su identidad, además de que el resul-
tado formó una nueva versión de sí misma, dándole 
la condición de “no concluida”, logrando presentar el 
híbrido que hay entre la zona intermedia del paisaje y 
la ciudad, como un trinomio en el cual dos imágenes 
generan una tercera sin perder su carácter de original.
 
 En este lapso fui dejando a un lado la idea 
de la impresión limpia y exacta como obra y lo ex-
tendí a otros procesos utilizando técnicas y ma-
teriales como la impresión digital y la yuxtapo-
sición de imágenes. Encontrando un acierto en 
composiciones más ricas en forma y contenido.

10
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Metáforas
sobre la
construcción
industrial
Hasta hace poco mi cotidianidad era algo que daba 
por sentado, mis hábitos como salir de casa, dirigirme 
a la escuela o al trabajo, eran algunas de las cosas 
que pensaba continuarían de la misma forma. Para 
mi sorpresa estas actividades fueron interrumpidas 
debido a la pandemia de SARS-Cov-27, por la cual 
tuve que reconfigurar mi cotidianidad, en donde las 
actividades casa, el trabajo y la escuela se juntaron. 
Es por ello, que mi proceso de trabajo sufrió cambios 
drásticos. En un principio lo había planeado para rea-
lizarse con recorridos presenciales, apelando a la per-
cepción de los lugares, ya que este tipo de acciones 
me ayudarían a entender los espacios desde la ex-
periencia personal y a desarrollar una nueva mirada. 

 El aislamiento se volvió mi día a día y los es-
pacios digitales se convirtieron en mi entorno. En este 
sentido, mis recorridos se hicieron virtuales, por lo que 
empecé a tomar imágenes de referencia de internet y 
utilizar elementos que me ayudarían a continuar con mi 
proyecto. Este cambio creó nuevos giros estéticos que 
dieron otro rumbo a mi proceso y a su vez perjudicó los 
tiempos de producción. La virtualidad me llevó a en-
contrar distintos puntos de vista, otros elementos y en-
cuadres, así como otras posibles salidas en mi trabajo. 

 Al realizar una agrupación visual de todo mi 
trabajo comprendí cuáles eran los elementos y patro-
nes que sigo al elaborar y producir mis piezas, desde 
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la elección de las figuras e imágenes, así como tam-
bién la forma en que las construyó y compongo, esto 
me llevó a encontrar los conceptos que trabajo: me-
moria, abstracción, deconstrucción, geometría, es-
tructura y paisaje conceptos que siempre han estado 
dentro de mi trabajo y que rigen el rumbo del mismo.

 Fue entonces que mi trabajo se desplazó hacia 
los medios digitales, los cuales me abrieron todo un 
abanico de posibilidades. Utilizando distintos materia-
les como el papel, la madera y acrílico etc. De los cua-
les elegí el papel como medio primordial, pero desde 
condición matérica y no únicamente como soporte. 

 De esta forma encontré una nueva mane-
ra de plantear la obra desde otro lugar. Comencé 
a dibujar o mejor dicho vectorizar imágenes de es-
tructuras fabriles y otros elementos que de ellas se 
desprenden. Como los empaques de motor, a los 
que llegué gracias a los recorridos virtuales, den-
tro de estas búsquedas se desglosaban elemen-
tos mecánicos que se fabrican en las industrias.

 Me percaté que estos tienen una forma y fi-
gura similar a las estructuras de las fábricas vis-
tas desde un plano cenital. Por lo que adopté estas 
imágenes en mi trabajo, sus formas geométricas 
sintetizan la idea de la máquina, lo cual funcionaba 
como una metáfora para poder hablar de los espa-
cios en donde operan y se convertían en un símil de 
los edificios y diagramas de las zonas industriales. 

 Utilicé una serie de siluetas de empaques de 
motor y realicé una reconstrucción de sus esquemas 
para generar dibujos. Buscando que la gráfica fuera el 
detonante conceptual con el que puedan dialogar la 
unión de todas estas y así producir nuevas imágenes. 
Las cuales se acercaron de manera significativa a la 
abstracción, aunque con suficientes referencias para 
ser reconocidas y su vez generar preguntas a la hora de 
querer ser descifradas. Esto me dio la pauta para ma-
quetar una pieza de gran formato, la realicé con acrí-
lico sobre tela dónde reconocí las posibilidades más 
allá de la bidimensionalidad que me daba el soporte. 15

16 17
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Este trabajo me guio hacia otro tipo de gráfica e hizo 
que mi obra se saliera de las dos dimensiones y bus-
cara la forma de llevar mi trabajo a la tridimensión, por 
lo que pensé en hacer un conjunto de dibujos calados 
realizados por una máquina de corte láser para poste-
riormente ubicarlos como una especie de maqueta con 
volumen y la sensación, al mismo tiempo, de fragilidad.

 Los resultados de estos trabajos fueron 
muy satisfactorios, ya que encontré en los recortes 
otro tipo de composición, soporte y volumetría, su-
perponiendo el dibujo uno sobre otro, doblándolo, 

abriéndolo o comprimiéndolo podía obtener nuevas 
composiciones, con lo que pude alejarme de todo el 
sentido tradicional que tenía en mis dibujos, sin per-
der el sentido gráfico con el que fueron concebidos.

7 Virus de la gran familia de los coronavirus, que infecta a seres huma-
nos y algunos animales causando una enfermedad cardiorrespiratoria.

18
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Reinterpretación
Gráfica

En el transcurso por las diferentes etapas en que desa-
rrollé este trabajo, mi ejercicio artístico se fue amplian-
do en distintas direcciones. Encontré referencias que 
me ayudaron a poder hablar de mi obra comprendien-
do elementos de mi trabajo que antes no podía visua-
lizar y que parecían ser ideas aisladas adentro de mi 
obra. Lo que me ayudó en esta parte, fue ver dentro de 
la estructura de un mapa visual todo mi trabajo, no úni-
camente el realizado durante este lapso de la maestría, 
sino también él anterior a ella. Pude mirar en un solo 
cuadro toda mi línea de trabajo, observando el desa-
rrollo de mi obra y los distintos conceptos que he ma-
nejado y cuáles continúan vigentes. Por ello, mi modo 
de trabajar se amplió con ejercicios, retomando ideas 
que había usado anteriormente, refrescándolas con 
nuevos conocimientos adquiridos con la experiencia.
 
 Por lo que mis dibujos calados me dieron otras 
ideas de cómo podía utilizarlos, los llevé en la direc-
ción contraria y los trabajé como matrices gráficas, 
esto sonaba mucho en mi cabeza, ya que los dibujos 
en sí son matrices de motores, por lo que los relacioné 
al grabado y me dispuse a imprimir varias pruebas.
 
 Aproveché mi experiencia en el taller y desa-
rrollé una serie de grabados a dos y tres tintas con 
los cuales me percaté de las posibilidades plásticas 
de mis dibujos y hasta que punto podía lograrlo de 

la forma tradicional. En este sentido utilizar matrices 
de papel me dio la oportunidad de experimentar en 
forma y color, mezclándolas al momento de imprimir, 
obteniendo distintas imágenes que se balancean en-
tre abstracciones geométricas y gestuales, como en 
un juego de capas por sus tonos y combinaciones. 
En ese momento me percaté que las matrices esta-
ban restringiendo la forma, por lo que decidí rom-
perlas y reorganizarlas de otra manera, esto generó 
un nuevo tipo de composición en el resultado final, 
que me recordó los dibujos del artista Gustavo Pé-
rez Monzón8, el cual emplea materiales orgánicos y 
formas geométricas en sus trabajos para otorgar im-
portancia al espacio y la estimulación sensorial que 
proviene al modificarlo.  Combinando de distintas ma-
neras sus dibujos es que logra que las formas geomé-
tricas puedan expresan distintos conceptos como los 
son los abstractos, filosóficos e incluso emocionales.

 Trasladé este tipo de ejercicios a los medios di-
gitales donde desarrollé una serie de dibujos vectori-
zados que me permitían ser más fluido en mis tiempos 
de producción, además podía ensayar con mis com-
posiciones, desplegando formas y colores uno enci-
ma del otro, combinándolos de manera repetitiva e in-
tuitiva entre sí, teniendo una referencia inmediata de lo 
que hacía, cosa que el grabado no me ofrecía. El tra-
bajo me guio a tener como referencia la obra del artista 



5655

Matt Mullican9 la cual muestra cómo la comprensión 
de la realidad es una construcción interior, forjada en 
su totalidad por la imaginación: cada mundo corres-
ponde a un mundo diferente, un nivel de percepción. 

 En este sentido las técnicas digitales me con-
venían más que las tradicionales, por las múltiples sali-
das que de ella podía obtener al ampliar e imprimir. Me 
hizo pensar en la dirección que tomaría mi trabajo. Este 
aspecto me concientizó sobre las condicionantes a las 
que estamos sujetos en procesos totalmente manua-
les, que, a pesar de hablar de la huella del artista, me dio 
redirección hacia otra estética que parecía necesaria.

8 Gustavo Pérez Monzón, (Sancti Spiritus, Cuba, 1956) artista cu-
bano que alcanzó reconocimiento a principios de los años 80 por 
su destacada participación en la exposición emblemática; Volu-
men Uno, que abrió las puertas de una nueva era al arte cubano.

9 Matt Mullican (Santa Mónica, Estados Unidos, 1951). Su obra 
investiga los sistemas de conocimiento, los símbolos, los sig-
nos y el lenguaje, además de reflejar la fascinación que siente 
el artista por la relación entre la percepción y la representación.

20 21



5857

22 23



6059

24 25



6261

Aproximación a
una conclusión

Mi paso por la Maestría abrió nuevas formas de en-
tender mi quehacer artístico, ampliando el horizon-
te de mi producción y en el entendimiento de mi 
obra. Esto me ayudó en gran medida a expandir mi 
trabajo, alejándome del proceso al que estaba ha-
bituado y acercándome a otro en el que me per-
mití encontrar nuevas formas de pensar mi obra.

 Durante este lapso logré identificar los princi-
pales ejes y detonantes que hay dentro de mi obra; 
paisaje, abstracción, multi reproducción. Esto me 
ayudó en gran media a puntualizar el eje de mi traba-
jo, explayándolo para darle paso a la creación usando 
distintas técnicas. Gracias al acompañamiento que 
tuve de mis profesores y compañeros es que me di 
cuenta de las posibilidades para la salida de mi pro-
yecto, entendí también que no todos los métodos de 
producción me eran posibles de realizar. Esto hizo 
que me enfocara en uno solo para poder plasmar la 
idea principal del proyecto y también hablar de cómo 
fue el proceso que lo llevó ahí. Así pude enriquecer la 
parte conceptual hablando de mis intereses de una 
manera menos directa y más interesante, en la cual 
no me sentía sujeto a la imagen figurativa, logrando 
salirme de los estándares que tenía anteriormente y 
aprovechándome de otras estrategias de trabajo.

 

 Puedo considerar que durante el transcurso 
de la maestría tomé conciencia de la importancia que 
tiene el proceso dentro de mi ejercicio artístico, en el 
que se puede entender toda la reflexión detrás de mi 
práctica y no exclusivamente en las imágenes fina-
les. Pienso en esta etapa como una parte en la cual 
mi trabajo ha tomado un giro positivo hacia mi futura 
producción y me llevará a desarrollar nuevas formas 
de trabajar, así como nuevas estrategias creativas.
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Lista de obra

1.  Paisajes espejo 1, 2019                             pag. 21 - 22 
     Pintura / fotografía. 
     56 x 80 cm.

2.- Imágenes de bitácora, 2019                              pag. 23
     Dibujos vectoriales

3.- Imágenes de bitácora, 2019                              pag. 24
     Dibujos vectoriales.

4.- Paisaje espejo 2, 2019                                pag. 25 -26
     Pintura / fotografía 
     71 x 40 cm.

5.- Imagen de bitácora, 2020                                  pag. 27
     Fotografías tejidas 
     22 x 17 cm.

6.- Imagen de bitácora, 2020                                  pag. 28
     Fotografías tejidas 
     22 x 17 cm.

7.- Imagen de bitácora, 2020                                  pag. 29
     Fotografías tejidas 
     22 x 17 cm.

8.- Sin título, 2020                                                  pag. 31
     Linografías / papel vegetal traslucido
     80 x 60 cm.

9.- Sin título, 2020                                                  pag. 32
     Linografías / papel vegetal traslucido 
     80 x 60 cm.

10.- Sin título, 2020                                        pag. 35 - 36 
       Linografías / papel vegetal traslucido 
       50 x 79 cm.

11.- Imagen de bitácora, 2020                                pag. 38
       Fotografías tejidas 
       22 x 17 cm.

12.- Imagen de bitácora, 2020                                pag. 39
       Fotografías tejidas 
       22 x 17 cm.

13.- Sin título, 2020                                                pag. 41
       Linografías / papel vegetal traslucido 
       80 x 60 cm.

14.- Sin título, 2020                                                pag. 42
       Linografías / papel vegetal traslucido 
       80 x 60 cm.

15.- I de la serie Paisaje procesados, 2020                  pag. 47
       Corte laser / papel
       78 x 110 cm.

16.- II de la serie Paisaje procesados, 2020                  pag. 48
       Corte laser / papel
       78 x 110 cm.

17.- III de la serie Paisaje procesados, 2020                 pag. 48
       Corte laser / papel
       78 x 110 cm.

18.- VII de la serie Paisaje procesados, 2020                pag. 49 
       Corte laser / papel
       78 x 110 cm.
       
19.- VIII de la serie Paisaje procesados, 2020         pag. 51- 52
       Corte laser / papel
       60 x 50 x 25 cm. Aprox. 

20.- Sin título, 2020                                                     pag. 55
       Monotipo
       78 x 84 cm.

21.- Sin título, 2020                                                     pag. 56
       Monotipo
       78 x 84 cm.

22.- Sin título, 2020                                                     pag. 57
       Monotipo
       78 x 84 cm.

23.- Sin título, 2020                                                     pag. 58
       Monotipo
       78 x 84 cm.

24.- Sin título, 2020                                                     pag. 59
       Monotipo
       78 x 84 cm. 

25.- Sin título, 2020                                                     pag. 60
       Monotipo
       78 x 84 cm. 

26.- Sin título, 2020                                                     pag. 63
        Impresión digital / papel
        56 x 44 cm.

27.- Sin título, 2020                                                     pag. 64
        Impresión digital / papel     
        56 x 44 cm.



7069



7271



7473



7675



7877



8079



81


