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INTRODUCCIÓN 

Este proyecto nace de un interés continuo a lo largo de la carrera por ver más allá 
sobre la pintura. He querido centrarme en pintores que me han ido interesando a partir de 
descubrir en 2º curso el arte de pintar y todo lo que este envuelve. No han sido solo los 
maestros como Sorolla, Bacon o Velázquez y su forma tan distinta de pintar los unos de los 
otros los que han hecho que me interese por la pintura y el óleo, este interés viene de 
mucho antes en mi carrera, concretamente el 13 de abril de 2019, cuando un chico como 
yo, que empezó a visitar museos descubrió una exposición de Tetsuya Ishida en el reina 
Sofía. En el Palacio de Velázquez, que se sitúa en El Retiro, se había inaugurado hace 
apenas un día la exposición “Autorretrato de otro”, una exposición que mostraba el arte 
japonés y los problemas de la guerra con Estados Unidos, la cual había ocasionado una 
crisis para el país y una desolación de la población por la ruptura de una burbuja financiera 
y el desarrollo tecnológico. Ishida me mostró cómo con la pintura podía expresar tantas 
emociones y hablar de una sociedad retratándose a la vez a sí mismo.  

Nada más salir del Palacio de Velázquez fui corriendo a la librería del Reina Sofía, y 
me compré el libro del artista. Nunca había sentido una conexión tan fuerte con un artista y 
su obra, y es que yo venía de dibujar cómics y manga, y nunca había tocado un pincel. Al 
mes decidí apuntarme a una academia de pintura y empecé una copia clásica al óleo de su 
cuadro más famoso Kiro(Viaje de Regreso) . 

Kiro(Viaje de Regreso), Tetsuya Ishida 
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Durante 2 meses estuve haciendo bocetos de este cuadro y después de verano y un 
parón por la EvAU y el comienzo del nuevo curso vino la pandemia donde empecé a 
observar más pintores y a estudiar más la historia del arte y a los maestros que han dejado 
su huella y legado en la pintura. 

En mi segundo año de carrera, la asignatura de pintura se me complicó y fue ahí 
donde ya con la vuelta a la normalidad volví a la academia de pintura y retomé la copia 
clásica de Tetsuya. Después de unos meses, con la pieza acabada y bastantes colores y 
pinceles en mi maletín, ya no podía dejar de pintar para conseguir mejorar poco a poco.                                                   

Copia clásica de la obra “Kiro (Viaje de Regreso)” de Tetsuya Ishida 

Han pasado ya 3 años desde que comencé a pintar y han sido los autorretratos como 
el de Tetsuya Ishida los que más me han llamado la atención en la pintura, como una 
muestra del artista al espectador para que este sepa algo más de su vida y del mensaje 
que quiere transmitir en su obra. 

En este proyecto voy a indagar en los artistas que más han destacado en el 
autorretrato y, sobre todo, artistas contemporáneos que considero que son de los que a día 
de hoy tenemos más información gracias a que la franja temporal es mucho menor y que, 
gracias a tecnologías como la fotografía o el vídeo, podemos conseguir y disponer de una 
imagen más detallada de la persona, más allá de lo que podamos ver de su obra. Voy a 
hablar más en profundidad de Jenny Saville, Francis Bacon y Frida Kahlo, uniéndolos entre 
sí y buscando sus diferencias y sus estilos propios.  
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OBJETIVOS DEL TRABAJO 

Los objetivos de este trabajo se centran sobre todo en: 

➔ Indagar en los orígenes del autorretrato, las primeras muestras de éste a lo 
largo de la historia, hablando sobre todo de sus comienzos con las dificultades que tenían 
estos artistas a la hora de trabajar para monarcas o burgueses de la época y añadirse en 
las obras, a modo de incógnito, para que los compradores no se dieran cuenta. Además, 
hay que destacar los años en que a estos artistas se les permitió aparecer en sus propias 
obras y poder pintar lo que ellos quisieran gracias a un cambio en las temáticas a pintar, 
sin importar el comprador, solo el producto que el artista crea, rompiendo con la función 
que había tenido el arte en los últimos siglos y a lo largo de la historia. 

➔ Estudiar y distinguir los dos tipos de retrato que existen y conocemos. Por un 
lado, tenemos los autorretratos que sirven para dejar huella en la historia del arte. Ya sean 
los de Velázquez en Las Meninas o Clara Peeters con su obra Naturaleza muerta con 
quesos, almendras y pretzels. El otro tipo de autorretrato es el psicológico, a través del cual 
el autor expresa emociones o sentimientos en la obra, y el protagonista de ésta no aparece 
de manera literal como pasa con el anterior, sino que puede deformarse o alterar su imagen 
para que la emoción o sentimiento tenga más fuerza en la obra que la propia persona que 
aparece. Se puede incluso pintar elementos de la obra sin que llegue a aparecer la persona 
en ésta, mostrando una silla vacía o un espacio en el centro lleno de elementos que ayuden 
al espectador a saber qué está hablando del propio artista. 

➔ Por último, realizaré varios autorretratos a partir de la investigación que he 
realizado en el punto anterior y explicaré cada obra con lo aprendido de esta investigación 
para que se entiendan las referencias.  

 

Palabras clave de este proyecto: 

Autorretrato, Huella, Psicología, fotografía, emociones, artista, sufrimiento, infancia, óleo. 

 

  



Alejandro Sánchez Zarraute 

7 

HISTORIA DEL AUTORRETRATO 

Cuando queremos hablar del autorretrato, primero tenemos que explorar qué es, de 
dónde viene y por qué los artistas lo realizan. Para ello, nos adentramos en su significado, 
que proviene del latín, de “retraho” en sentido de “rursus inspicio” o “memoria repeto”, que 
se cambió a retrato en castellano en el siglo XVIII. También surgió la palabra “protraho”, 
que significa reproducir, que originó “portraire”; y “portrait” en Francia, que se asimila más 
a lo que conocemos como “portrait” en inglés, que es retrato. (Van Gogh, 2011, p. 376) 

Un autorretrato es la forma de representarse a uno mismo con la ayuda de algunas 
dotes artísticas, ya sea el dibujo, la pintura, la escultura o la fotografía. Pero donde 
comienza este interés por retratarnos a nosotros mismos es en el Renacimiento, donde la 
aparición del espejo plano hizo que la sociedad diera pasos agigantados hacia el futuro. 
Antes de esto, la gente no disponía de una superficie digna en la que ver su reflejo, solo un 
río al que mirarse o un espejo convexo en el que la realidad se veía distorsionada. Esto 
hizo que los grandes artistas de este movimiento artístico empezaran a utilizar la pintura o 
el dibujo para representarse. Artistas como Piero Della Francesca, Alberto Durero, 
Leonardo da Vinci, Rafael, Tiziano, Tintoretto o El Greco, entre muchos otros. 1 

A partir de ahí, se convirtió en habitual que los artistas se hicieran autorretratos, daba 
igual que lo que pintaran usualmente fueran bodegones o paisajes, sí o sí los artistas 
dejaban rastro de cómo se veían con su técnica y estilo. Y es que un autorretrato no es solo 
pintarse a uno mismo como es y hacer una copia exacta de sí mismo sobre un soporte, sino 
que éstos expresan mucho más. El estilo cambia mucho de un artista a otro, la técnica 
usada por cada uno de ellos habla mucho de sí un artista quiere expresar un sentimiento u 
otro, y ya no es solo eso, sino que expresa la imagen que tiene cada persona de uno mismo, 
sus prejuicios o problemas mentales que pueden hacer que la persona deforme su realidad 
y vea una totalmente diferente a lo que realmente es. 

Vincent Van Gogh fue uno de los artistas que más tocó el autorretrato a lo largo su 
carrera profesional, ya que con tan solo un espejo y sus materiales podía crear obras de sí 
mismo pero que se diferenciaban unas de otras por cómo se encontraba el artista en ese 
momento. Van Gogh escribió en una de sus cartas a su hermano Theo esas dudas e interés 
ante la exploración de uno mismo cuando habla sobre un autorretrato en el que estaba 
trabajando. “Hay que mirarlo durante algún tiempo; espero que veas que mi fisonomía está 
muy calmada, aunque la mirada sea más vaga que antes, a mi parecer” (Van Gogh, 2011, 
p. 376). Momentos de calma y alivio representados como un efecto terapéutico frente a los 
tormentosos e inestables últimos años de su vida. 

Otro de los artistas que ha destacado en realizar autorretratos es Rembrandt, de 
quien se conocen más de cien obras de esta temática. Durante los más de 40 años en los 
que el artista estuvo pintando, los autorretratos que realiza van cambiando y evolucionando, 
siendo fieles al paso del tiempo. En un comienzo se veía joven, acomodado, seguro y 
alegre; a medida que madura y pasa a ser un hombre se representa más equilibrado; y, 
llegada su vejez, aparece como un genio conocedor de los secretos de la vida. A través de 
su obra podemos reconocer y entender cómo el artista cambió su forma de ver el mundo y 
las cosas a medida que pasaban los años, ya que las primeras pinceladas eran sutiles y 
delicadas y poco a poco fue expresando más en la mancha que ponía en el lienzo hasta 
llegar a pintar con las manos para representar el alma humana como él mismo había llegado 
a comprenderla. 2 

Los pintores también decidieron no solo pintar autorretratos, sino también incluirse 
en muchas de las obras que realizaban para encargos. Uno de estos artistas fue Velázquez, 
quien trabajó como pintor real. En aquella época, ser pintor conllevaba que casi todo lo que 
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se hacía tenía que ser obra para los reyes, ya que era de las únicas maneras de vivir del 
arte. Velázquez nos demuestra en la obra de Las Meninas que se puede hacer un retrato 
familiar y a la vez jugar con los reflejos y las formas, en un cuadro en el que representa a 
la infanta Margarita junto a sus meninas y al propio pintor con su lienzo mirando un espejo 
donde ve lo que tiene que pintar. En este cuadro también podemos ver un espejo detrás de 
la escena donde aparecen los reyes observando cómo Diego Velázquez pinta el cuadro, 
otra referencia a lo importante que es el espejo en el autorretrato. 

 

1 Autorretratos: el pintor y su imagen. (2015, 4 marzo). Descubrir el Arte, la Revista Líder de Arte En Español 

2 Vista de La cultura del autorretrato en su desarrollo histórico. (s. f.). 

3 Los autorretratos de Rembrandt. (2016, 31 octubre). Masdearte. Información de Exposiciones, Museos y Artistas 

1. Tipos de autorretrato, función y contexto histórico de utilización. 

Para hablar de los tipos de autorretratos que hay, primero tenemos que hablar de la 
fotografía y de la importancia de ésta, partiendo de su descubrimiento en 1830 en Francia.  

En la antigüedad no existían las cámaras fotográficas y los artistas tenían que 
ingeniárselas para tomar referencias ya sea con apuntes básicos de los modelos que tenían 
o de su propia imaginación. Pero había otra técnica que empleaban para poder cargar algo 
y tener menos fallos en la anatomía o en la forma a la hora del encaje inicial. La cámara 
oscura fue un gran descubrimiento en el siglo X, esta ayudaba con el encaje al proyectar 
una imagen en una superficie.1 

Leonardo Da Vinci fue uno de los primeros en usar este artilugio, usando una lente 
para que la imagen fuera más nítida y se poder observar bien las composiciones. 

 Para Francis Bacon, Velázquez fue uno de los documentalistas de la época más 
famosos, esto lo dice ya que antes los pintores tenían que hacer una representación fiel de 
la realidad porque no se disponía de ningún otro elemento más que la pintura o la escultura 
para representar algo tal y como el ojo lo veía. Esto cambia cuando en el siglo XIX Joseph 
Nicéphore Niépce crea la fotografía y gracias a esto, la idea de representar con la pintura 
la realidad pasa a otro plano. Los pintores empiezan a experimentar con las manchas, las 
formas y a crear cuadros que expresan más que muestran, y es ahí donde el autorretrato 
comienza a tener una expresión de sentimientos más evidente que en el pasado.1 

 A través de la fotografía también se puede hacer un autorretrato, ya que se puede 
producir con la cámara, enfocando al espejo, lo que conocemos en la actualidad un mero 
selfie con el teléfono móvil. Hay dos tipos de selfies: el selfie artístico, es el que cuidas cada 
detalle incluido el gesto que pones, revisas la luz, etc. Y el selfie documental, en el cual 
quieres plasmar un momento para el recuerdo, puede ser con un monumento o con 
familiares y amigos. 

Una vez hablado de la importancia de la fotografía para el autorretrato tenemos que 
distinguir sus tipos. En esta investigación vamos a tratar dos modalidades: 

1 Historia de la fotografía - Nicéphore Niépce's House Museum. (2022, 7 Diciembre).Nicéphore Niépce’s House Museum. 
 
2 Jon Fernández, El autorretrato escondido 
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1.1. El autorretrato que se usa para permanecer en la historia. 

 Esta tipología de autorretrato centra su auge sobre todo antes del siglo XIX. Como 
ya hemos hablado anteriormente, esto es una consecuencia de la aparición de la fotografía 
y el cambio por las nuevas formas de expresión y representación del arte. 

Los pintores querían aparecer en los libros y escritos, pero sobre todo no ser 
olvidados. Cuando vas a cualquier museo habrás notado que muchas obras son anónimas 
o sin título, pero sobre todo ocurre esto en las obras más antiguas. Esto se debe a que no 
hay información de quién ha pintado esta obra en la que no hay una firma ni sello del artista. 
Pero ¿Qué hubiera pasado si el artista se hubiera representado en la imagen? No lo 
sabemos con certeza, pero a lo mejor de alguna cierta forma al haberlo hecho en varias 
obras si se hubiera relacionado a éste con su propia obra y en alguna obra sí que tendría 
alguna firma o rasgo identificativo.  

Los pintores empezaron a autorretratarse sin que nadie lo supiera y, hasta años o 
siglos después de su muerte no se supo nada de estas incursiones en las obras. Muchas 
se descubrieron por algún apunte en el estudio de este pintor mirándose en algún espejo 
que quizás se hizo para practicar.  

Muchos de los grandes autorretratos en la historia del arte que no se descubrieron 
en el momento de ser mostrados, y que ahora ya se conoce su existencia son los siguientes: 
1 

La escuela de Atenas de Rafael, uno de los cuadros más importantes de este artista, 
que creó entre 1509 y 1511. Cuando en pleno Renacimiento pintó esta obra, Rafael era 
más conocido por sus pequeños retratos y pinturas religiosas sobre madera. Realizó este 
fresco en el Vaticano, encargado por el Papa Julio II para la decoración de los apartamentos 
del segundo piso, a la vez que Miguel Ángel pintaba la capilla Sixtina en el Vaticano. En La 
escuela de Atenas, Rafael simboliza un concepto intelectual en el que se homenajea la 
historia de la filosofía a través de personajes históricos como Platón, Aristóteles, Pitágoras, 
Euclides, Sócrates y Ptolomeo. Pero el detalle de esta obra queda en que, de todas las 
personas representadas en la obra, el único que está directamente observando al 
espectador es Rafael, como si supiera que está siendo observado. Algo que en esa época 
era de mala educación y mal visto. 
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 Naturaleza muerta con quesos, 
almendras y pretzels de Clara Peeters, es otra 
obra en la cual se representa un bodegón, pero 
con algunos pequeños detalles escondidos. En el 
siglo XVII ser una mujer y pintora era complicado, 
y tenías que estar más en el anonimato ya que 
pintar era una tarea para hombres. Clara destacó 
en Holanda con sus bodegones de naturaleza 
muerta. Pero este tipo de obra conocido como 
banketje o banquete no se quedaba corto, ya que 
se trata de la representación de una serie de 
alimentos caros puestos en una mesa, algo 
aparentemente cotidiano, pero que si nos fijamos 
en la tapa de la jarra metálica que aparece en la composición podemos apreciar una cara 
deforme, en la no se distinguen bien los rasgos, pero se intuye la forma de la cara de la 
artista. 

El retrato de Arnolfini de Jan van Eyck, otra obra muy conocida que tiene un reflejo 
o deformación como el de Clara Peeters o Velázquez en el que aparece el artista. Los 
Arnolfini aparecen de pie, en su cuarto. El esposo se situa al lado de su mujer, que le ofrece 
su mano para que la agarre, mientras apoya la izquierda en su vientre. Se cree que la 
escena captura una boda secreta en la cual el artista fue el único testigo, y este aparece 
representado en el reflejo del cristal redondo que tiene el matrimonio detrás de ellos.  

 

La deposición de Jacopo Pontormo, obra manierista del año 1528. Este cuadro 
muestra el momento en el que la virgen María, madre de Jesús, baja a Cristo de la cruz con 

la ayuda de otras personas. En la parte derecha de la imagen se ve a una persona que mira 
al espectador y que destaca por una paleta de colores neutros en contraste con el resto de 
personajes, que tienen ropajes azules o rojos. Esta persona se cree que es Pontormo. Obra 
bien elegida para incluirse en la composición y pasar a la historia ya que es la obra más 
conocida del artista. 

1 Tempone, D. (2023, 12 septiembre). 8 grandes pintores autorretratados en sus obras. Domestika 
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1.2. El autorretrato que se usa para expresar una emoción. 

Este tipo de autorretrato es en el que más nos vamos a centrar en este estudio. Esto 
ocurre como consecuencia de la aparición de la fotografía y de una nueva forma de ver la 
pintura en 1874, a partir de que pintores como Camille Pisarro, Monet, Edgar Degas, Pierre-
Auguste Renoir, Paul Cézanne, Alfred Sisley y Berthe Morisot expusieran su obra en el 
salón de los rechazados, ya que por el estilo que tenían no se les aceptaba como 
academicistas en París. Tras el auge de esta exposición y de la obra de Monet Impresión 
sol naciente, apareció el impresionismo y las reglas de la pintura cambiaron. A partir del 
impresionismo, salieron los Ismos, más conocidas como vanguardias entre las que 
encontramos el futurismo, el cubismo, el expresionismo, el dadaísmo, el surrealismo, etc., 
fueron los movimientos que, gracias al Impresionismo, cambiaron la forma de ver el arte 
como se conocía hasta el momento. 

Este tipo de autorretrato se centra en mostrar una idea más que en mostrar al autor 
de la obra. Muchas veces aparecen en la obra objetos a través de los cuales se puede 
hablar de cómo es la persona, más que la persona en sí. Con esto lo que se intentaba era 
lograr un diálogo entre el espectador y el artista, dando por hecho que el espectador iba a 
entender el mensaje que se quería transmitir, no obstante, muchas veces los mensajes son 
confusos y no se llega a conectar bien con el espectador, en estos casos es necesario tener 
un mayor conocimiento sobre las circunstancias de la obra. 

A continuación, vamos a pasar a hablar de diferentes autorretratos psicológicos que 
nos ayudarán a esclarecer esta clasificación. 

Zelfportret de Vincent van Gogh, uno de los 
artistas que más ha usado el autorretrato en la historia 
del arte; durante sus últimos años de vida realizó más 
de treinta autorretratos. Sus líneas ondulantes para los 
fondos, traje y luces de la cara, llenan de expresividad 
la obra a la vez que la componen. Vincent poseía una 
actitud calmada, tenía bastante movimiento y distorsión, 
llegando a ser la obra agitada. Sus cejas nos indican 
cierta turbación, probablemente a causa de la 
enfermedad que le acosaba. Los colores fríos que 
encontramos en el fondo y el traje de esta obra, en 
contraste con los tonos cálidos, como los naranjas de 
su barba y de su pelo, hacen que nos centremos en el 
rostro del pintor. Esta obra la envió Van Gogh a su 
hermano Theo junto con una carta en la que decía lo 
siguiente: “Necesitarás estudiar el cuadro por un 
tiempo. Espero que notes que mis expresiones faciales 
se han vuelto mucho más tranquilas, aunque mis ojos 
tienen la misma mirada insegura que antes, o eso me 
parece a mí”. Tanto este autorretrato como el resto que realizó el artista eran una 
consecuencia, ya que había muy poca gente que estuviera dispuesta a posar para sus 
cuadros. Aunque son varios autorretratos con la misma pose, cada uno de ellos tiene algo 
distinto y una muestra diferente de expresividad en la obra, que hace que el autor refleje un 
sentimiento diferente a través de sus gestos de la cara.1 

Autorretrato (Reflexión) 1993-1994, de Lucian Freud. Esta obra, pintada por el artista 
cuando tenía entre setenta y dos y setenta y tres años, nos muestra un realismo crudo, sin 

Zelfportret (1889), Van Gogh. 
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concepciones ni autocomplacencias. La obra nos muestra al pintor desnudo con sus pieles 
caídas por efecto de la edad, con un gran empaste de pintura para crear más simbolismo 
en la obra. Los cuerpos que retrataba este pintor solían ser cuerpos de la gente común; los 
cuerpos que la mayoría no se atreven a ver en los espejos. 2 

En esta obra Freud nos destaca las venas y varices de su cuerpo y lo 
inmisericordemente que es un anciano cansado con 
imperfecciones producidas por las marcas del tiempo, pero 
también nos muestra la belleza del cuerpo humano y hace 
que esta obra sea una declaración de absoluta honestidad 
consigo mismo. 

Lucian está de pie en medio de un pequeño cuarto 
en el que, pegado a la pared, vemos la cama, una muestra 
de intimidad y privacidad. La espátula y la paleta revelan 
una parte importante de su vida, que es la pintura y su amor 
por ella. En los pies lleva unas botas sin lengüeta y sin 
cordones, como si estuvieran rotas, lo que puede significar 
que su cuerpo ya está cansado y dado de sí y se pueden 
usar como una metáfora del paso del tiempo de vida que 
tienen y el que les queda, todo representado por el 
desgaste de éstas. Parece que esta obra nos invita a entrar 
al cuarto del artista, en el momento en que se levanta de la 
cama, mostrándonos un momento íntimo, sin sus riquezas 
ni sus miserias, Lucian Freud en estado puro. 3 

Autorretrato con cigarrillo (Selvportrett med sigarett), de 
Edvard Munch, pintada en 1895, un autorretrato del artista con un 
cigarrillo en la mano y una descomposición física que se interpretó en 
la época como un rechazo a los valores sociales, creando 
controversia en la exposición Noruega de ese mismo año. La obra 
presenta una iluminación dramática, como la usada en los teatros, el 
artista está rodeado por una sombra oscura mientras sostiene un 
cigarrillo que suelta humo y parece que el artista sale del humo del 
cigarrillo como una especie de genio en una botella. Esta obra ha sido 
catalogada por la historiadora del arte Patricia Berman como bohemia 
y decadente, ya que rechaza los valores tradicionales de esta época. 
El cuadro generó controversias en torno a la salud mental de Munch, 
sugiriendo una degeneración mental y amoralidad.4 

Self portrait with blood de Ana Mendieta, una obra en la que se nos muestran 
fotografías de Ana Mendieta, una artista que, en pleno siglo XXI, es considerada bastante 
actual para ser del siglo XX. Muy polifacética y que utiliza la fotografía como base para sus 
trabajos, Ana Mendieta fue pionera en utilizar su cuerpo como medio para representar 
sentimientos como la ausencia o lo etéreo, siendo una pieza clave del movimiento artístico 
Performance. Es cuando se muda a Estados Unidos, que la artista roza lo espiritual, 
sintiendo una profunda desconexión con diferentes conceptos como la maternidad, la 
identidad o la pertenencia a un lugar. Todo esto la llevaría a desarrollar un trabajo 
relacionado con la tierra y el concepto de humanidad, generando un sentimiento de retorno 
hacia sus raíces con la madre naturaleza y la Diosa de la tierra femenina, introduciendo en 
sus obras materiales orgánicos como sangre, plumas, fuego o rocas.  
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La obra que estamos analizando como el resto de obras que creó, puede ser 
razonada como una especie de ritual orquestado para articular los ciclos perpetuos de la 
vida, la muerte, la feminidad y el renacimiento.5 

Esta obra también recuerda mucho a la forma de autorretratarse de Francis Bacon, 
utilizando varias fotos todas unidas con alguna alteración, pero sin cambiar la ropa ni la 
persona, al más estilo fotomatón. 

Las fotografías muestran a la artista en la primera foto sin ninguna herida aparente, 
contrastando con la última foto, en la que aparece llena de sangre por el rostro, creando 
una línea del tiempo entre la primera y la última foto. 

Esta obra, como el resto de los autorretratos de la artista, nos enseña como con una 
cara y unos gestos pueden mostrar mucho y hace que la fotografía, tal y como la hemos 
mencionado antes, adquiera un valor muy importante en el autorretrato psicológico. 

En este apartado trataremos los autorretratos de tres pintores del siglo XX que son 
Jennie Saville, Francis Bacon y Frida Kahlo. Para entender mejor su trabajo comenzaremos 
por hacer un breve análisis de sus biografías. 
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1 Autorretrato - Vincent van Gogh. (s. f.). HA!  

2 Rodríguez, A. (2019, 18 octubre). Lucian Freud: autorretratos en Londres. ELLE Decor  

3  Lucian Freud, Autorretrato (reflexión) 1993-94 - Departamento de Educación. (2013, 30 enero). Departamento de Educación  

4 colaboradores de Wikipedia. (2023, 28 diciembre). Autorretrato con cigarrillo. Wikipedia, la Enciclopedia Libre. 

5 Gómez, L., & Gómez, L. (2021, 16 mayo). cuerpo, sangre y lágrimas/ana mendieta | Sirocomag. Sirocomag | Art Magazine.  
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1.2.1. Jenny Saville 

Jenny Saville es una artista nacida en Cambridge, Inglaterra, en 1970. Tuvo una 
infancia normal y corriente, pero con bastantes mudanzas debido al trabajo de su padre 
que era administrador escolar. Su interés por el mundo del arte se dio gracias a su tío, que 
era historiador del arte, artista y primer presidente del Departamento de Artes Liberales del 
Clare College. Él mismo le enseñó los museos británicos y la llevó de viaje a Holanda e 
Italia a ver a los maestros del Renacimiento y las Vanguardias y fue éste mismo el que 
animó a Jenny a matricularse en la Glasgow School of Art a finales de los años 80. 

Durante estos años que pasa Saville en la escuela de arte aprende mucho y 
comienza a desarrollar su propio estilo personal como artista. Mientras está en esta 
escuela, al carecer de una estabilidad económica, tiene que trabajar de camarera para 
poder pagarse sus propios estudios y materiales. Durante este tiempo le surge la 
oportunidad de obtener una beca de seis meses para estudiar en la Universidad de 
Cincinnati, EE.UU. Esto le ayudará a seguir evolucionando como artista.  

Durante su último año en Glasgow, la National Portrait Gallery escoge en dos 
ocasiones sus obras para incluirlas en sus exposiciones. Pero su momento de escalar en 
el mundo del arte es cuando, en 1992, uno de sus cuadros aparece en la portada de la 
revista Times Saturday Review, donde llama la atención de Charles Saatchi, un poderoso 
empresario y coleccionista de arte que decide invertir en la artista. Saatchi le ofrece 
financiar su obra durante 18 meses a cambio de que toda la obra que cree se exponga y 
se venda al terminar estos meses. Es ahí donde la artista empieza a moverse como reina 
en un tablero de ajedrez y comienza a resonar su nombre en el mundo del arte. 

En 1994, la artista participa en la exposición colectiva Young British Artists III. Más 
adelante, en 1997, asiste como invitada para mostrar su obra en la muestra Sensation, en 
la Royal Academy de Londres. Con la edad de 27 años comienza a ser uno de los nombres 
más importantes de la escena artística británica, junto con artistas como Tracey Emin o 
Damien Hirst. Se instala en Londres y comienza a exponer en Nueva York con la Galería 
Gagosian, la cual sigue en activo a día de hoy. Durante estos acontecimientos la artista 
comienza a investigar sobre la anatomía humana y las deformidades sobre la necesidad de 
ver como la carne crea sus propios pliegues. Para esto acude a quirófanos de operaciones 
estéticas y trabaja con cirujanos para hacer de su pintura más figurativa muestras de 
abstracción y materia pictórica mediante carga de pintura. Durante estas sesiones 
quirúrgicas en las que la artista observaba y aprendía, utilizaba su cámara fotográfica para 
tomar fotos de referencia para sus cuadros más adelante. 

 

1.2.2. Francis Bacon 

Cuando hablamos de Francis Bacon podemos decir que es un pintor que ha tenido 
una vida difícil, nacido en 1909 en Dublín y muriendo en 1992 en Madrid, España. Pasando 
por una guerra mundial y siendo un pintor homosexual. Esto último hizo que Francis durante 
unos años viviera escondiendo su orientación sexual ante la sociedad porque estuvo 
prohibido durante algunos años, y su padre militar que le descubrió alguna vez con ropa de 
su madre hizo que su juventud fuera difícil, ya que a muy corta edad le echaron de casa y 
se mudó a Londres, donde malvivió trabajando en lo que encontraba, incluso en la 
prostitución. Al tiempo su padre lo mandó a Berlín con un amigo suyo a vivir para intentar 
cambiar la orientación sexual de Bacon, cosa que no ayudó ya que fue su primera pareja. 

Allí Bacon vio una exposición de Picasso y se enamoró total y absolutamente de la 
pintura y de cómo Picasso utilizaba el cubismo en ella. No fue hasta su viaje a París donde 
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decidió completamente que se dedicaría a la pintura al ver La masacre de los inocentes de 
Poussin. En 1929 se apunta a clases de pintura donde quiere mostrar la violencia de este 
mientras trabajaba de decorador de casas. 

En 1944 cuando finalizó su tríptico Tres estudios de figuras al pie de una crucifixión, 
empezó su carrera en el mundo artístico, junto con críticas que hoy en día se mezclan con 
las alabanzas a este cuadro. A partir de aquí y con un estilo ya muy marcado, empieza a 
crear piezas y a destruirlas (cosa que haría durante toda su carrera), y en 1946 el MOMA 
compra su obra Pintura 1946. Lo siguiente que pinta es su estudio del Papa Inocencio X de 
Velázquez el cual repite hasta 40 veces, fruto de la admiración que le tenía a este por la 
forma en la cual Velázquez mostraba la seriedad y el carácter de este Papa. Y es que Bacon 
adoraba a Velázquez, se puede ver en muchas fotos de su estudio a parte de sus obras.  

La relación que podemos ver entre estos dos es la inspiración de ambos en los 
autorretratos de Rembrandt. Los dos cogen al mismo referente a la hora de autorretratarse, 
y cuando vemos los autorretratos de Bacon y el uso de la carne la sangre y el terror en sus 
obras podemos ver una relación clave con Jenny Saville por las deformidades, la carne y 
la expresividad artística en el lienzo. Al igual que Bacon usa la fotografía para fusionar 
imágenes en movimiento y luego hacer sus autorretratos, Jenny hace lo mismo mezclando 
dos personas en una imagen. Por otro lado, Jenny Saville fue madre en 2007 y eso fue un 
cambio inmenso en su forma de pintar y de ver las cosas, ya que sintió una cosa crecer 
dentro de ella, como si la carne de su cuerpo se deformara para dar a luz a su hijo y esto 
la desgarrara por dentro. Esto lo mostró muy bien en sus obras a partir del 2007, ya que 
sus obras comenzaron a tener una mezcla de abstracción y figuración al mismo tiempo. 

 

1.2.3. Frida Kahlo 

Frida Kahlo nació en 1907 en México en la casa azul, hija de Wilhelm Kahlo, de 
ascendencia alemana, y de Matilde Calderón, de ascendencia mejicana. Frida fue la tercera 
de cuatro hermanas, cuyos nombres son: Matilde, Adriana y Cristina, que era la pequeña. 

Cuando Frida tenía tan solo seis años, enfermó de poliomielitis, lo que causó que su 
pierna derecha fuera más corta en comparación con la izquierda. A los 18 años de edad, 
en 1925, Frida tuvo un accidente trágico que le provocó la ruptura de varios huesos y 
lesiones de la espina dorsal. Un autobús había sido arrollado por un tranvía. Este 
acontecimiento catastrófico hizo que la artista comenzara a pintar, ya que pasó mucho 
tiempo en cama. Fue justo en este momento, cuando comenzó a juntarse con muchos 
artistas, que conoció a Diego Rivera, el muralista de quien más adelante hablaremos más 
detenidamente. 

A los pocos años en 1929 Frida se casó con Diego, y fueron viviendo en multitud de 
lugares entre ellos la casa Azul, hogar de la artista de la infancia, y en el estudio de su 
marido Diego en San Ángel. Sobre 1930 Frida sufrió su primer aborto, el cual le causó 
mucho dolor.  

Después de muchas infidelidades la artista se separó de Diego en 1939, algo que no 
duró mucho ya que en 1940 se volvió a casar con él. 

La obra de la artista tuvo mucha relación con su vida cotidiana, esto hizo que 
expresara con autorretratos su sentimiento más pleno de su malestar a causa de la mala 
suerte que brindó su vida. Una de las cosas que decía Frida era que, al contrario de los 
pintores surrealistas, ella pintaba sus realidades no sus sueños, con esto se refiere a que, 
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todo lo que ella sentía lo expresaba en sus obras. El comienzo del final de la artista fue a 
partir de 1950 cuando su salud decayó y estuvo ingresada en un hospital inglés. En 1953 
su pierna derecha fue amputada a causa de una gangrena, y en la casa Azul en ciudad de 
México tal día como el 13 de Julio de 1954 la artista falleció a causa de todos los problemas 
que ya tenía y por las consecuencias de haber participado en una marcha de protesta en 
contra del intervencionismo de Estados Unidos en Guatemala. 

 

1.2.4. Comparativa 

Del mismo modo que Bacon y Saville utilizan la fotografía en sus obras, Kahlo lo 
hace también, y es que la artista aprendió de su padre la técnica fotográfica. Y no es solo 
esto lo que une a Kahlo con Saville, sino también su anhelo de querer ser madre y la obra 
de Saville sobre la maternidad The Mothers en la cual muestra la dura realidad del 
embarazo que poca gente muestra. También las obras de Frida muestran su interés desde 
joven por la medicina, hasta que con 18 años le ocurrió el accidente que cambió su vida e 
hizo que mostrara interés por el arte. Esto igualmente se puede ver en sus cuadros, ya que 
la artista pinta anatomía en sus cuadros como podemos ver en Fig 2 donde muestra su 
pelvis dañada entre otras imperfecciones, al igual que Saville en sus obras. 

 
1 Bose, J. (2005a). Images of Trauma: Pain, Recognition, and Disavowal in the Works of Frida Kahlo and Francis Bacon. Journal Of The American 
Academy Of Psychoanalysis And Dynamic Psychiatry/The Journal Of The American Academy Of Psychoanalysis And Dynamic Psychiatry, 33(1), 
51-70.  

2 Ciudad de México. (2018). BIOGRAFÍA DE FRIDA KAHLO (X. Jordán, Ed.) [Conjunto de datos; Museo Frida Kahlo]. Ximena Jordán.  
3 Biografía y obras: Bacon, Francis | Guggenheim Bilbao Museo. (s. f.). 

4 Museo Nacional Thyssen-Bornemisza. (s. f.-b). Bacon, Francis.   

5 Deleuze, G. (2002). Francis Bacon: Lógica de la sensación.  
6 Rtve. (2023, 1 junio). Peio Riaño. Jenny Saville [Vídeo]. RTVE.es.  

7 Sotheby’s. (2019, 18 junio). A Masterclass in Portraiture by Francis Bacon, Jenny Saville and Albert Oehlen [Vídeo]. YouTube. 
 
8 Valentí, X. S. (s. f.). Jenny Saville (III): Reflexión sobre la Cirugía estética 
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COMPARACIÓN CULTURAL EN EL AUTORRETRATO 

En el autorretrato siempre hay un componente psicológico, como indica Calvo 
Serraller “Los autorretratos poseen una belleza que no es la de la hermosura, sino la de la 
perspectiva psicológica del retratado, es una presentación de la personalidad y de la 
vanidad del individuo” (Serraller, 2005), se podría decir también un deseo narcisista de 
trascender en el tiempo para lograr la inmortalidad. A medida que han ido pasando los años 
en la historia del arte hemos visto diferentes artistas autor, una emoción o un sentimiento, 
con la finalidad de poder ver más acerca de ellos, de expresar algo, es decir lo que no 
podían expresar con palabras al espectador. Pero los problemas de cada artista van 
cambiando, dependiendo de la época en la que se encuentre, no es lo mismo un artista del 
medievo que tenía hambre o padecía la peste, que un artista del siglo XX que era 
homosexual y no lo podía mostrar por miedo a que la sociedad no lo aceptara.1 

 Pero si nos remontamos al siglo XIV podemos ver que el autorretrato se convierte 
en un subgénero del retrato en Occidente, para adquirir a finales del Renacimiento un gran 
vigor que coincide con las inquietudes humanistas de esa época, sobre todo en Flandes e 
Italia. En la Edad Media el artista se incluye discretamente en la composición del cuadro, 
generalmente aparecía como un personaje más de la escena, situándose detrás de los 
protagonistas, puede decirse que es una forma velada de autorretrato.  

Al finalizar el renacimiento y con el comienzo del Barroco vemos a los pintores 
empezar a hacer composiciones en las cuales son ellos los protagonistas de los cuadros 
pintando otros cuadros. Uno de los ejemplos más conocidos es el de Rembrandt, Van Gogh 
o Velázquez con Las Meninas. Con esto los artistas dignificaban su trabajo. 

Uno de los pintores que más destaca en realizar autorretrato y encima es conocido 
como el primero en empezar esta práctica en 1497 es Durero. Entre sus autorretratos 
sobresalen Autorretrato a la edad de 13 años (1484) y Autorretrato desnudo (1500-1505).  

Si hablamos del siglo XX conocemos a Egon Schiele que dijo “Soy tan rico que tengo 
que regalarme a otros” citado por SANZ C. (2015) y que dejaba sus retratos sin fondo para 
destacar aún más su propia figura. 

 Lucian Freud, que destacaba en los retratos desnudos y la psicología en sus obras, 
es un artista bastante notorio que tenía que aparecer en este estudio. En sus autorretratos 
podemos ver cómo el artista trabaja con su imagen el contraste de carga de pintura en los 
lienzos creando así una pintura más expresiva y bizarra. Se puede apreciar bien la relación 
entre Francis Bacon y Lucian Freud ya que los dos eran amigos y los dos destacan en 
autorretratos y expresividad artística. También vemos bastante relación entre Ana Mendieta 
y Jenny Saville. Las fotos de Mendieta en las que aplasta su cara contra un cristal 
deformando así su cuerpo, tienen bastante relación con Closed Contact de Jenny Saville 
que hace exactamente lo mismo. Y también la obra de estas dos artistas comparte la idea 
de mostrar la feminidad y los cuerpos de todas las formas posibles sin tapujos. 

 

1 Autorretratos: el pintor y su imagen. (2015, 4 marzo). Descubrir el Arte, la Revista Líder de Arte En Español 
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ANÁLISIS DE OBRAS 

En este apartado, me centraré en analizar varias obras de los artistas anteriormente 
mencionados, para alcanzar una mejor comprensión de su obra, estilo y enfoque. 

1. Análisis de las obras de Francis Bacon 

Uno de los artistas que pudo disfrutar de la fama mientras vivía, reconocimiento y 
controversia en el mundo del arte, hizo que este artista destacara con sus cuadros 
grotescos y desgarradores hasta el punto de llegar a ser criticado por Margaret Thatcher, 
diciendo que su obra recordaba a “asquerosos trozos de carne”citado por M.Thatcher. Pero 
para comprender a qué se refiere Thatcher y muchos más críticos que decían lo mismo o 
algo parecido, tenemos que ver sus obras más reconocibles y analizarlas. 

1.1. Pintura 1946 

Pintura 1946, Francis Bacon 

 Esta obra fue creada al finalizar la segunda guerra mundial y es un cuadro con un 
gran potencial expresivo. Podemos ver en la imagen una figura sin rostro que lleva una 
túnica o traje negro con un paraguas, esto hace referencia al primer ministro británico, 
Neville Chamberlain, que siempre llevaba estos elementos puestos. 

 El ministro está en un estado de descomposición, como si de un cadáver se tratara, 
y una muesca en la cara con sangre, dejando ver sus dientes, algo muy característico del 
artistas en muchas de sus obras, haciendo que la obra sea más desgarradora.  
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La figura del protagonista de la obra se encuentra en el centro, levemente hacia la 
izquierda, y en un espacio cerrado. Que las obras estén en espacios cerrados era muy 
típico de Francis, ya que el artista trabajó como diseñador de interiores, y meter elementos 
como la alfombra o muebles o lámparas en sus cuadros 
es muy usual. 

El elemento que está en el centro y también 
protagoniza la obra es una vaca abierta por la mitad 
suspendida en el aire. Dada su fascinación desde 
pequeño por las carnicerías, Bacon solía meter figuras 
de cadáveres de animales en sus pinturas. En esta 
obra puede coger inspiración de Rembrandt de la obra 
“Buey Desollado”.  

El artista en esta obra también intenta mostrar 
los destrozos en sus relaciones amorosas, esa muestra 
de destruir para conseguir una compensación al dolor 
sufrido, pero también al dolor infligido por él a sus 
parejas románticas. El paraguas abierto, junto con la 
barandilla, nos muestra una sensación tanto de 
movimiento como también de protección.1 

 

1.2. Autorretrato de Bacon con el cuerpo de 
Lucian Freud 

Autorretrato de Bacon con el cuerpo de Lucian Freud (1964), Francis Bacon 

Esta obra tiene un valor muy especial ya que une a dos pintores muy importantes 
del siglo XX en una misma obra, y es que el artista Francis Bacon se autorretrató en una 
habitación sentado, pero cambió su cuerpo por el del artista Lucian Freud. No se sabe el 
motivo exacto por el que Bacon hizo esto, pero es una buena forma de mantener la temática 
de Francis Bacon con los autorretratos y hacer un retrato de otro pintor, como se ha hecho 

Buey desollado (1655), 
Rembrandt. 
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siempre entre pintores que son amigos. Es el caso de Van Gogh pintando girasoles de Paul 
Gaughin o Portrait of Paul Cezanne de Camille Pissarro. 

Portrait of Paul Cezanne (1874), Camille Pissarro. 

En 1945 el artista Grahan Sutherland puso a ambos en contacto y pronto se hicieron 
buenos amigos. Nació una fuerte y sólida amistad que duró 20 años, no se sabe el motivo 
de la ruptura entre estos dos grandes pintores. Bacon pintó a Freud en 1951. Un año 
después, es éste quien retrata al dublinés. Posarían mutuamente en varias ocasiones más. 
Freud pintó a Bacon dos veces; Bacon pintó a Freud más de 40 veces.  

 Hay bastantes afinidades entre la pintura de ambos: siempre figurativa, es excesiva, 
carnal, brutal. Bacon tiró por el lado de la violencia, la sangre, la brutalidad y el terror en 
sus cuadros, mientras que el otro, Freud, trataba temas como la vida cotidiana y su pintura 
era más realista y parecida a Jenny Saville en referencia a las pieles y la obesidad. También 
en sus caracteres: tenían una curiosidad insaciable y ganas de experimentarlo todo, y 
aunque sus estilos eran muy diferentes congeniaban muy bien. Decía Freud de Bacon que 
era la persona más salvaje y sabía que conocía, y Bacon tenía en alta estima su amistad 
con Freud.   

El cuadro presenta un encuadre central, en el que Bacon destaca su cabeza con un 
cubo de un color rojo intenso y manchas de gotas por los lados. Con esto el artista logra 
crear un punto de atención en la obra, como hace con la mayoría de sus otras obras con 
flechas o círculos. Los colores son fríos y mete bastante textura en la pincelada, textura que 
se puede apreciar en el suelo. La zona del pantalón está pintada de manera incompleta, ya 
que deja el fondo visible y pudiendo ver así la tela de retor sin preparación de gesso.2 
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1.3. Dying on a Toilet 

Dying on a toilet (1973), Francis Bacon 

Esta obra es una de las más conocidas por el artista. El artista a lo largo de su carrera 
realizó una serie de trípticos que recordaban a las fotografías de fotomatón, ya que como 
hemos dicho, pintar al natural no era su preferencia en sus obras, si no que se iba al 
fotomatón, se sacaba fotos de él mismo para analizar sus autorretratos, y a la hora de 
realizar retratos a modelos, pedía a algún amigo suyo fotógrafo que le realizara las fotos. 

En esta obra podemos ver la muerte de uno de sus amantes, George Dyer, 
momentos antes de su fatal sobredosis en 1971. Mientras el artista estaba en París, 
haciendo una de las exposiciones de su vida en el Grand Palais, su amante estaba 
suicidándose en la habitación del hotel. 4Aunque el artista mantuvo una apariencia dura y 
estoica hacia su pérdida, llegando incluso a ocultarlo ante los medios, con el tiempo le fue 
doliendo en secreto y como homenaje y para pasar página sobre este incidente, pintó este 
tríptico en 1973. 

Si nos remontamos a la historia de Francis Bacon con George Dyer vemos una 
historia un poco peculiar. George Dyer era un ladrón que un día decidió entrar en la casa 
de Francis Bacon, este mismo le descubrió y su respuesta ante este suceso fue que, si se 
quería robarle tenía que acostarse antes con él. A partir de esto comenzaron una relación 
en la cual Francis Bacon todo el día pintaba y por la tarde noche se lo llevaba al bar a beber. 
Dyer mientras fumaba en exceso, e iba pasando sus días sin ningún objetivo en la vida. 
Francis comenzó a cansarse de él y comenzó a acostarse con otros hombres en secreto y 
a torturar psicológicamente a Dyer, hasta el punto de intentar suicidarse en varias 
ocasiones, sobre todo en los viajes en los que Bacon le daba dinero para que estuviera 
entretenido mientras el artista trabajaba. George se iba al bar a emborracharse y perdía la 
cabeza. En uno de los ataques de celos de Dyer frente a Francis, Dyer le denunció a la 
policía alegando que Francis poseía drogas en su estudio. Después de muchos intentos 
Dyer se suicidó, mezclando pastillas con alcohol, y es en esta obra vemos cómo fue su 
muerte. 

El artista muestra una gama cromática idéntica a la del resto de sus obras, utilizando 
colores rojos, marrones y azules en todo el tríptico. Haciendo una lectura de izquierda a 
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derecha, vamos viendo lo que nos cuenta el artista. Vemos cómo el cuerpo de Dyer se va 
quedando sin vida. En el primer recuadro, los colores de la carne hacen que parezca que 
todavía puede quedar algo de vida en la persona, mientras que en el resto va cambiado a 
azul, hasta convertirse en blanco. Uno de los elementos más importantes de Francis Bacon 
en sus obras es el uso de flechas señalando la importancia en la obra, en dos de los cuadros 
del tríptico vemos como señala a Dyer justo en el momento en el que se sienta en el retrete 
y cuando vomita sangre mientras muere. En la imagen central vemos una sombra que es 
proyectada por una bombilla, que cuelga de un conjunto de cables de aspecto frágil, esto 
nos muestra que en esta pieza hay más muerte aparte de la del propio protagonista de la 
obra. La oscuridad que se crea con la sombra de la bombilla va saliendo del baño como si 
una figura demoníaca saliera de este. En la tercera imagen vemos que ya no queda vida 
en ninguno de los dos, ni en la bombilla ni en el hombre, y que la batalla por mantenerse 
vivo termina con una serenidad viendo su posición relajada encima del inodoro.3 

 

1.4. Three Studies for Self-Portrait 

Three Studies for Self-Portrait (1979), Francis Bacon 

En esta obra vemos lo hablado anteriormente. Se trata de una serie de tres 

fotografías realizadas por un fotomatón, que cogería el artista como referencia para esta 
obra de autorretrato.  

Al principio de su carrera, tras quedarse sin lienzos por su situación económica, 
decide pintar el reverso de los que ya había utilizado. A partir de ese momento descubre 
los potenciales de la tela de retor sin engessar. El gesso es una capa de un material blanco, 
que se extiende sobre los lienzos para prepararlo previamente del proceso de pintar y evitar 
que la superficie de la tela quede arrugada y poder pintar sobre un soporte liso y menos 
absorbente. A partir de ese momento Francis utiliza todos los reversos de los lienzos para 
que la pintura agarre con más solidez dotando a sus obras de una fuerte carga 
expresionista. 

En este tríptico podemos apreciar que la pincelada de Bacon es muy violenta a la 
hora de marcar los trazos. La paleta de colores (rosa, azul, marrón) crea un contraste con 
el fondo negro. El artista se representa en los autorretratos, dando prioridad a un triángulo 
facial: boca-nariz-ojos, que, junto con el movimiento del pincel, otorga a la obra una psique 
perturbada.  
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Se puede observar en esta obra que la combinación del movimiento junto con la 
violencia crea la combinación perfecta para definir el concepto de belleza de Francis 
Bacon.5 

1 Replicante. (2014, 9 abril). Francis Bacon, retratos del dolor. Revista Replicante. 

2 Sara. (2024, 22 mayo). Los 10 cuadros más importantes de Francis Bacon - Noticias de Arte Totenart. Noticias de Arte Totenart 

3 Radaideh, L. (2023, 31 enero). Bacon’s 1973 Triptych: Death on a Toilet Seat. Maastricht Diplomat 

4 Sesé, T. (2020, 6 abril). ¿Qué pintor ocultó el suicidio de su amante para salvar la muestra de su vida? La Vanguardia. 

5 Tres estudios para autorretrato - Francis Bacon. (s. f.). ¡HA! 

 

2. Análisis de las obras de Jenny Saville 

Como hablamos antes, Saville es una artista viva que mete mucha expresividad en 
sus obras. Usa el autorretrato, no para dejar huella en la historia del arte, sino para expresar 
emociones o ideas de manera que usa su cuerpo ya que es lo más cercano que tiene. Usa 
la fotografía con ella misma y con sus referencias como en las operaciones a las que asistía 
para observar y estudiar la anatomía y luego añadir parte de eso en su obra. 

2.1. Propped 

Propped (1992), Jenny Saville 
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Una de las obras más representativas de la artista. Según el análisis de Laura 
Mulvey, “La mirada masculina siempre se ha aplicado al arte visual, en la pintura ha pasado 
igual que con el desnudo femenino, ya que siempre debía ser visto por el artista masculino” 
(Mulvey,L. (2013).Visual pleasure and narrative cinema. In feminist and film theory (pp.57-
68) Routledge. Cuando el espectador masculino mira la pintura desnuda, no ve a una mujer, 
si no la representación idealizada de una mujer de otro hombre. 

 

Con esto vemos que la artista trabaja con un mensaje feminista, desafiando el placer 
visual masculino y heterosexual. Su pintura de 1992 representa el cuerpo desnudo de la 
artista sobre un taburete con una forma aparentemente fálica, mientras que sus manos 
agarran con fuerza sus muslos, y sus brazos empujan sus pechos uno contra el otro. A 
diferencia de las pinturas que retratan cuerpos femeninos idealizados, la de Saville es una 
representación de carne, grasa y músculo, en la cual las imperfecciones del cuerpo las 
abraza, tratando de poner el punto de atención sobre estas. El espectador mira a la 
protagonista de la obra desde un ángulo inferior a esta y ella lo mira fijamente desde arriba, 
imponiendo dominación. Saville, desafía a la incomodidad de la sociedad con la grasa y la 
sexualidad femenina, rompiendo con los estándares de belleza restrictivos que se han 
representado siempre a lo largo de la historia del arte. 

La pincelada en la obra es densa, poniendo grandes capas de pigmento y dándole 
solidez a la pieza, los colores de la piel 
resaltan sobre el fondo, aunque 
también se utilizan los tonos verdes de 
este fondo para las sombras de la piel.6 

 

2.2. The Mothers 

Jenny Saville, es una artista que 
sobre todo habla mucho de ella y de su 
vida en las obras que pinta, toca temas 
como la maternidad o aceptación de 
los cuerpos no normativos. Este es uno 
de los ejemplos sobre maternidad, una 
representación de una madre sentada 
con dos hijos. Emerge el dibujo de 
Leonardo Da Vinci La Virgen, El Niño 
Jesús y Santa Ana y La Virgen El Niño 
y San Juan de Antonio Correggio, 
fusionando estas dos obras para crear 
una obra propia. 

En esta obra, los protagonistas 
son la madre y el niño y aunque Saville 
está interesada en la carne, en este 
cuadro muestra más interés en la relación psicológica entre la madre y el hijo. 

La expresión en la cara de la madre nos hace ver la dificultad que le supone criar a 
sus hijos. Las imágenes de Saville plantean la cuestión de si la madre es un ambiente 
facilitador para el niño, es decir si una madre es lo suficientemente buena. El niño parece 
estar a punto de caerse del regazo de la madre y esta no parece estar dispuesta a evitar 
que esto suceda. 

The Mothers (2011), Jenny Saville. 
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En esta obra vemos que Saville ha dejado trazos con mucha carga pictórica en 
algunas zonas, partes de las figuras sin pintar y bastante uso del carboncillo por encima de 
la pintura, dando una sensación de boceto inacabado, al igual que nos crea una apariencia 
de suciedad en la obra. 7 

2.3. Reverse 

Reverse (2003), Jenny Saville 

Otro de los autorretratos de Jenny, como en todos los lienzos que pinta, poseen una 
gran dimensión y se pinta a ella misma tumbada en el suelo con la cara llena de cicatrices, 
heridas e imperfecciones. Un cuerpo frágil, que parece que tuviera la necesidad de operarse 
y someterse a varias cirugías estéticas para ser aceptados por la sociedad. 

La pintora realiza aquí un retrato sangriento el cual mira directamente al espectador, 
con ella tumbada en el suelo y un encuadre tan cerrado que da una sensación 
claustrofóbica. Es evidente que esa persona ha sufrido algún tipo de maltrato, los labios 
humedecidos cobran todo el protagonismo de la obra, junto con los ojos y el reflejo en el 
suelo, pone el título a esta obra. Esta obra consigue que algo horrendo y violento se 
convierta en hermoso. 

La pincelada suelta junto con el uso del óleo a manchas hace que la pintura sea muy 
expresionista y al unir sucesivas manchas de diversos colores, hace que la obra tenga una 
buena conexión sin necesidad de difuminar el óleo y mezclarlo.8 
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2.4. Knead 

Knead (1994), Jenny Saville 

Esta obra de gran tamaño tiene un mensaje reivindicativo detrás de ella. Plantea uno 
de los males más extendidos de nuestro tiempo, la Dismorfia, una sensación que te provoca 
rechazo hacia tu propio cuerpo al mirarlo frente al espejo o cualquier reflejo o imagen de 
éste, viendo una imagen distorsionada y alejada de la realidad, y proyectando la imagen 
que crea tu propia mente. 

Jenny Saville, por lo que podemos ver en sus obras, padecía de Dismorfia ya que, 
viendo fotos de la artista, en todas sus obras, se dibuja con un cuerpo bastante más grande 
del que ella tiene en la realidad.  

Muchas mujeres descontentas con su imagen acuden a un cirujano plástico para 
cambiar tanto su cara como su cuerpo, o su aspecto físico en general. Estas operaciones 
pueden ocasionar riesgos de gran importancia, además de ser considerablemente 
dolorosas.  

Cuando Saville realiza este tipo de obras, muchas veces los personajes aparecen 
con la cara aplastada o alguna parte de su cuerpo, contra un espejo o un cristal, 
relacionando esto directamente con la obsesión de mirarse a un espejo y verse reflejada 
de forma diferente a cómo eres en realidad. 

Esta obra muestra una persona, que no sabemos si se acaba de despertar de una 
operación, o es una persona sin vida a causa de algún problema que haya surgido en la 
operación. Aparecen cortes por encima de los ojos, en la zona del párpado, un tubo en la 
boca, como si fuera oxígeno y cortes a la altura de la oreja. Se puede interpretar que la 
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protagonista de la obra se ha hecho un arreglo facial, que consiste en un estiramiento de 
piel y suprimir parte del párpado. La luz amarilla del foco cobra todo el protagonismo en el 
color de la obra, ya que es el foco de luz el centro de la imagen. Otra vez la sangre aparece 
en la obra, mostrando agresividad en esta, tal y como lo hacía Francis Bacon en todas sus 
obras.9 

6 Defjan, B. (2022, 6 enero). Jenny Saville’s “Propped” (1992) - Challenging Art: a Guidebook - medium. Medium 

7 Kuspit, D., & Kuspit, D. (2011, 1 diciembre). Jenny Saville. Artforum. 

8 Reverso - Jenny Saville. (s. f.). ¡HA! 

9 Valentí, X. S. (s. f.). Jenny Saville (III): Reflexión sobre la Cirugía estética. 

 

3. Análisis de las obras de Frida Kahlo 

3.1. La Columna Rota 

Para comenzar el análisis de las obras de esta artista, me centro en un inicio en su 
cuadro La Columna Rota. Esta obra pintada con 37 años muestra el terrible accidente de 
autobús que sufrió en 1925 y que le provocó que su columna se fracturase en tres partes 
diferentes, sufriendo fracturas también en ambas clavículas, pelvis y dos costillas. Su pierna 
derecha se rompió en once partes diferentes, todos estos daños fueron ocasionados al 
atravesarle un pasamanos por la parte izquierda de la cadera hasta salir por la vagina.  

La Columna Rota (1925), Frida Kahlo 
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Kahlo, una vez comentó que fue como si de una forma brutal hubiera perdido la 
virginidad. Gracias a esto Frida tuvo que pasar por muchas operaciones, 32 exactamente, 
en toda su vida, pasando por dolores extremos y llevando la vida de la mejor manera que 
podía. Usaba corsés y artilugios para poder andar, como los que se muestran en la obra. 
El arte, fue lo único que le ayudó a expresar todo este dolor y malestar físico. 

 

Este autorretrato, muestra a la artista llena de clavos, simbolizando que su cuerpo 
tolera el dolor y lo asimila. El corsé que lleva es de metal y es lo que mantiene unido a su 
cuerpo, en el centro muestra una columna jónica, como una simbología de lo femenino, y 
su rostro muestra tristeza, mediante las lágrimas que derrama la artista, que está triste por 
la situación en la que vive. El paisaje que se muestra detrás es un desierto, simbolizando 
que está sola ante todo el sufrimiento y vemos sangre en la tela que envuelve su cintura, 
debido a los desgarros de la herida.  

La obra tiene colores cálidos y los azules tienden a ser verdes o morados. Muchos 
críticos de arte ven la obra de la artista como arte Naif, ya que el estilo de la artista es un 
estilo que a veces puede llegar a carecer de puntos de fuga, o falta de conocimientos 
teóricos. En mi opinión, creo que la artista intenta recrear formas de expresión que evocan 
a la infancia. Muchas obras también son Primitivistas o Pseudo Naif. 10 

3.2. Las dos Fridas 

 

Las dos Fridas (1939), Frida Kahlo 
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Esta obra muestra igual que la anterior que hemos analizado, un fondo cálido y 
abierto, aunque el exceso de nubes hace que la composición sea más cerrada y todo el 
cuadro esté bastante sobrecargado.  

Frida Kahlo muestra en esta obra dos versiones de ella misma, una de ellas, es la 
Frida soltera y la otra es la Frida casada. Toda esta obra está cargada de simbolismos, 
siendo uno de ellos la unión de estas dos Fridas mediante la mano y las arterías que salen 
del corazón de cada una de ellas para unirse entre sí. Las dos Fridas conviven en el mismo 
espacio-tiempo, en el cual pasado y presente se unen en un mismo mundo onírico. Las dos 
mujeres comparten el mismo asiento y sus rostros son igual de inexpresivos. El fondo tan 
violento tiene relación con los dolores físicos y emocionales que Frida mantuvo 
prácticamente toda su vida.  

La Frida Kahlo de la derecha, muestra una Frida casada con Diego Rivera. Ésta lleva 
un vestido tehuano de colores mejicanos simbolizando el amor por su marido. Esta Frida 
une otra arteria de su corazón con una foto de Diego,la cual sujeta con la mano izquierda. 
En la Frida de la izquierda, vemos a la Frida soltera, después de la separación de Diego. 
Ésta lleva un vestido de encaje blanco, al más estilo europeo. Esta Frida también tiene en 
la mano derecha una arteria, pero en vez de tener una foto de Diego, tiene unas tijeras 
cortando esta arteria, provocando que de esta emane la sangre y manche su vestido blanco. 
Una acción que sirve como símbolo de la ruptura matrimonial y los diversos abortos de la 
artista. 

Esta composición que ha usado la artista es una composición muy usada en el 
Barroco, como podemos ver en obras como: “La Vieja friendo huevos”, “Niños comiendo 
uvas y melón”, ambas obras de Velázquez, o La obra “Gabriello d’Estrées y su hermana”, 
anónima. Una obra pintada al óleo que está expuesta en el museo de arte moderno de 
México DF, y es un autorretrato surrealista y Naif.11 
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3.3. Henry Ford Hospital o La cama volando 

Pintada en 1932, esta obra tan literal, cruda y explicita, muestra el sufrimiento de la 
artista con los múltiples abortos que sufrió y esas ganas frustradas de ser madre con un 
mal final.  

La cama volando (1932), Frida Kahlo 

Su marido, Diego Rivera, había sido contratado para pintar unos murales en Estados 
Unidos y, después de un difícil acceso al país y gracias a la ideología comunista del 
matrimonio y a su relación con uno de los creadores de este movimiento, Lev Trotsky, la 
pareja se mudó a EEUU. En 1930 Frida tuvo que interrumpir su primer embarazo. En 1932, 
dadas las secuelas de su terrible accidente en la adolescencia, le advirtieron que podía ser 
complicado volver a quedarse embarazada. Vuelve a ocurrir y la artista con la 
recomendación de su gran amigo el Doctor Leo Eloesser decide continuar con el embarazo. 
En las primeras semanas, sufre un desgraciado aborto, el 04 de julio marcaría su segundo 
traumático lento y espontáneo aborto.  

Esta obra muestra a la artista en plena pérdida de su bebé, ésta sale en medio de la 
composición unida a seis objetos, entre los que aparece un caracol, una orquídea, que 
simboliza la sexualidad y el tipo de flor que la trajo su marido cuando la visitó en el hospital, 
una pelvis, un bebé, una máquina esterilizadora y una cadera. Frida está conectada a estos 
objetos por el cordón umbilical, mientras aparece desnuda e indefensa, llorando, con 
manchas de sangre del aborto en la cama y al fondo de la composición las fábricas de 
Detroit. 

Esta composición es un óleo sobre metal. Muestra todo el sufrimiento que padeció 
la artista con este aborto. Detroit una ciudad que, llena de esperanza y un prometedor 
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futuro, acabó siendo una pesadilla para la artista, y provocó en ella un sentimiento de 
decepción hacía Estados Unidos.12 

 

3.4. Autorretrato con collar de 
espinas y colibrí 

La firmeza de la mirada de Frida es una 
metáfora de su sufrimiento, como bien 
sabemos, casi toda la obra de Frida está 
ligada a su vida, un año antes de realizar esta 
obra, en 1939, Frida se había separado de 
Diego Rivera, como consecuencia realizó esta 
obra con un montón de referencias, como 
ejemplo, el collar que lleva la artista. Este 
collar posee un colibrí muerto, en México, el 
colibrí es un símbolo de suerte en el amor; sin 
embargo, el colibrí del cuello de Frida está 
muerto. Este collar de espino que lleva hace 
referencia a Jesucristo y la corona que le 
colocaron a éste cuando fue crucificado, una 
muestra de sufrimiento y penitencia por parte 
de la artista. 

En esta obra, a ambos lados de Frida 
aparecen dos animales, a su derecha un 
mono y a su izquierda un gato negro. Ambos 
están sobre sus hombros, el gato nos mira 
fijamente, mientras que el mono está 
entretenido jugando con el collar. El gato 
negro significa la mala suerte y el mono la 
lujuria, aunque a lo mejor metió estos 
animales por el amor de Frida al cuidado de estos. La obra tiene una fuerte mirada que 
destaca con la composición central. 

Esta obra se asocia al surrealismo, aunque la artista nunca estuvo de acuerdo con 
asociar sus cuadros a este movimiento, ya que ella habla de su vida y no de sus sueños. 
También se puede asociar al primitivismo por la paleta de colores usada y la vegetación y 
animales que aparecen en la obra. Gaughin fue uno de los artistas primitivos más 
destacados, y sus obras son muy parecidas a esta. 

Para poder entender el sufrimiento de Frida con su marido, Diego Rivera, tenemos 
que hablar un poco de su vida amorosa:13 

El matrimonio de Frida y Diego era un matrimonio bastante moderno para la época, 
ya que ambos mantenían relaciones extramatrimoniales con otras personas. Se conocieron 
en 1922 en San Ildefonso, Diego con 35 años y Frida con 15 años, siete años después, 
Diego salió de su segundo matrimonio, en el que tuvo dos hijos, y al ver el potencial de 
Frida, decidió casarse con ella en 1929. Durante los primero años Diego abandonó sus 
aventuras con otras mujeres y se centró únicamente en su mujer; después de varios 
embarazos fallidos, en 1935 Frida descubrió una relación secreta de Diego Rivera con su 
hermana Cristina Kahlo. Aparte de esta infidelidad hubo varias más, lo cual fue decisivo 

Autorretrato con collar de espinas y colibrí (1940), 
Frida Kahlo. 
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para decidir mantener una relación abierta, por la cual Frida estuvo con hombres y con 
mujeres. Esto provocó unos grandes celos por parte de Diego. 

En 1939 el matrimonio decidió divorciarse, cosa que no duró mucho tiempo, ya que 
un año después volvieron a contraer matrimonio, este duró hasta que en 1954 la artista 
falleció de una poliomielitis. 

Durante todos estos años hemos visto un matrimonio en el que Diego Rivera la 
maltrata psicológicamente, hasta crear un obsesión compulsiva y dependiente de la artista 
por Diego; esto lo podemos ver en su diario.14 

10 La columna rota - Frida Kahlo. (s. f.). ¡HA!  

11 Las dos Fridas - Frida Kahlo. (s. f.). HA! 

12 Henry Ford Hospital o La cama volando - Frida Kahlo. (s. f.). HA! 

13 Antonuccio, G. (2021, 21 noviembre). La historia de amor, pasión y tormento de Frida Kahlo y Diego Rivera todavía no terminó. La 
Nación 

14 Font, M. (2023, 30 enero). La historia tras el autorretrato de Frida Kahlo con collar de espinas y el colibrí. Singulart 
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ARTISTAS ACTUALES QUE TOMAN A BACON, SAVILLE Y KAHLO COMO 
REFERENTES 

 

Si nos ponemos a buscar artistas actuales que tengan de referentes a Francis Bacon, 
Jenny Saville o Frida Kahlo no acabaría el estudio nunca. Es por eso por lo que vamos a 
mencionar a los artistas que veamos una fuerte referencia o un arte similar en sus obras 
como si fuera una evolución pictórica de cada artista en la actualidad. 

1. José Ramón Lozano 

Para empezar, tenemos que poner a Jose Ramón Lozano, un artista que descubrí 
este año en la feria de arte Art Madrid en el palacio de Cibeles. Este artista llama mucho la 
atención por cómo aplica los colores sobre sus piezas y cómo usa el rojo en la cara 
simulando sangre. Las obras son aguadas de color, de gran dimensión y casi siempre 
cuadros de mucho detalle en primer plano que hacen una clara referencia con todo lo ya 
mencionado a la artista Jennie Saville. También tiene obras de gente mayor y con las caras 
con arrugas, exagerando las pieles y los pliegues de está creando así composiciones 
similares a las de Saville.  

Sin título (2020), José Ramón Lozano. 
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2. Shane Keisuke Berkery 

Por otro lado, tenemos a Shane Keisuke 
Berkery, un artista que se graduó en Irlanda y 
que hoy en día está teniendo mucho éxito en 
Reino Unido aparte de por vender bastantes 
obras por la siguiente exposición individual que 
hará en Julio de 2024 en National Portrait 
Gallery de Londres. Este artista tiene un estilo 
tan parecido a Francis Bacon en algunas obras 
que incluso a muchas personas que han visto 
poca obra de Bacon les cuesta decir que la obra 
es de otro artista que no sea Bacon, tan solo 
podemos ver diferencia en pequeños elementos 
como zapatillas que se venden hoy en el 
mercado o elementos modernos que no estaban 
antes del 2000 o que no son típicos en las obras 
de Bacon. Por aquí podemos ver un autorretrato 
de este artista. Se puede ver lo que decíamos 
de las zapatillas que lleva el artista en su obra. 

 

A Self Portrait (2024), Shane Keisuke Berkery. 

 

3. Marco Prieto 

Un artista que por la agresividad 
de sus obras y el sentimiento que se ve 
en ellas tenía que salir en este estudio es 
Marco Prieto, un artista de Madrid que 
sobre todo trata la violencia como forma 
de crear arte. Sus obras transmiten 
agresividad y están creadas a partir de 
golpes con carga de pintura que 
dependiendo del color y de la fuerza con 
la que golpeé el lienzo deja un rastro u 
otro en el lienzo. Su obra coge mucha 
referencia a las imperfecciones del 
lienzo de Bacon, las manchas de color 
de este y la utilización del artista como 
modelo propio de Saville y de Bacon. 

 

 

Apologia (2021), Marco Prieto  
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4. Rosalía 

Como referente directa de la pintora Frida Kahlo vemos también a la cantautora Rosalía en 
la actualidad, que, aunque no es una pintora, usa mucho su imagen como si de un 
autorretrato se tratara. Además, el parentesco con la pintora hace que la cantante cree 
varias referencias a muchas de las obras de Frida con fotografías o video. Incluso su música 
llega a expresar muchas ideas que la artista muestra en sus cuadros como abandono de 
su pareja o maltrato emocional, se puede ver mucho de esto en El mal querer.  

También una referencia directa al cuadro de Las dos Fridas es la portada secundaria de 
este álbum que muestra a dos Rosalías agarrados de la mano. Esta portada la hizo Filip 
Custic que es un fotógrafo que trabaja mucho con fotomontaje, pero la idea de esta se le 
ocurrió a Rosalía según comentó en redes sociales. 
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PARTE PRÁCTICA DEL TRABAJO: AUTORRETRATOS  

 

1. Introducción 

Para hablar de la parte práctica del trabajo creo que es mejor que hable en primera 
persona, ya que voy a hablar de mí, de mis obras y de cómo creo mis cuadros con mi estilo 
pictórico personal. Creo que a la hora de hablar de un autorretrato es necesario hablar 
desde el corazón, sin usar las palabras sino los trazos y los símbolos. Es decir, hablar sin 
usar las palabras sino el corazón, y los pintores sabemos perfectamente cómo se hace eso 
de una forma muy distinta a los escritores de libros, sustituyendo la pluma por el pincel y el 
lienzo por el cuaderno donde ellos escriben. 

Este tema en gran parte no ha sido elegido de manera casual, sino que es algo que 
llevo pensando durante toda la carrera, por mi forma de expresar las cosas. No es fácil 
expresar los sentimientos y emociones, y aunque yo soy una persona muy abierta a la hora 
de contar las cosas que me duelen, hay sentimientos que no se pueden expresar con 
palabras. Las emociones que expreso cuando pinto, ya sea con los contrastes de color o 
las temáticas elegidas para cada obra hacen que yo consiga expresar con una obra lo que 
con palabras no puedo llegar a transmitir.  

Para realizar este proyecto he tenido que estudiar muy bien a los artistas que 
menciono en este trabajo de final de grado. Pero no solo ha sido un estudio de estos meses, 
desde que empecé la carrera, la pintura y la historia del arte me empezaron a llamar la 
atención. A partir de mi comienzo en el óleo con 20 años y en sí en diferentes técnicas 
pictóricas, mi investigación dio comienzo. Mi forma de crear siempre ha sido por referencia 
de artistas que veía en redes sociales como Instagram o Pinterest. Al ver su forma de crear 
y sus procesos, yo me empapaba de conocimientos y me decidía a probar diferentes 
técnicas o estilos o pequeños trucos en técnicas de color.  

A medida que han pasado los años y la carrera de bellas artes, me he fijado en que 
los grandes maestros en los que antes nunca había puesto interés, y que también tomaban 
como referentes y en cierta forma homenajeaban a otros maestros pintores. Aun así, 
también seguían el trabajo de artistas que no habían tenido tanta fama pero que eran muy 
buenos en la pintura. En mi investigación pictórica, buscar todas esas referencias y 
mezclarlo con los grandes maestros y con mis referentes actuales es algo que me ayuda a 
crear un estilo propio y clásico a la vez, es decir, crear un estilo personal en el arte. 

 

2. Metodología y materiales 

Como ya he dicho, mis cuadros para este trabajo se han realizado todas en óleo, ya 
que creo que con la pintura puedo llegar a expresar más que con el lápiz u otro tipo de 
técnica. Durante años el grafito y la acuarela han sido materiales importantes para mis 
piezas, pero en el momento que descubrí el óleo y lo que me permite hacer, me decidí a 
incluirlo en mi forma de trabajar y sobre todo en este proyecto.  

El motivo de que haga varias obras es porque creo que en una sola no puedo 
expresar todo lo que quiero contar de mí y de mis sentimientos y vivencias. Ese es el 
principal motivo, también creo que una sola obra quedaría muy saturada de elementos 
detrás de toda la información que hay en el mensaje que quiero transmitir.  
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Los óleos que he decidido usar son con los que trabajo usualmente, de la marca 
Titán y Winsor and newton. Uso estas marcas porque son las que mejores resultados me 
han dado desde siempre y con las que siempre he conseguido desarrollar mi propio estilo 
pictórico. La gama cromática que suelo utilizar en mis piezas es una paleta reducida de 
Zorn, que consta de 4 colores que utilizaba el propio pintor Anders Zorn y con los cuales se 
puede obtener una amplia variedad de colores (colores más tierra) sin necesidad de otros 
colores extra y todos ellos cuadran entre sí, creando una similitud y coherencia cromática 
en la obra. Estos colores son el amarillo ocre, el negro marfil, el rojo cadmio medio (antes 
se usaba el bermellón, pero al ser tóxico, ya no se usa actualmente) y el blanco de titanio, 
además, suelo añadir el azul ultramar, el siena y el tierra sombra natural gracias a que con 
estos colores me limito el uso del negro de marfil en mis obras. Con estos colores me puedo 
crear una paleta completa para una pieza, si tengo que añadir algún color adicional en 
alguna pieza, es porque la propia composición me lo pide.  

A la hora de crear estas obras debía empezar por pensar de dónde sacar las 
referencias de cada cuadro. Empecé por usar la fotografía y la edición o intentar planificar 
la foto en algún lugar seleccionado. Para la primera obra no use nada de edición ni 
fotomontaje, sino que intente simular el momento representado y plasmar una foto. Para la 
segunda obra intente hacer lo más lo mismo y seleccionar el vestuario y desde dónde hacer 
la foto para lograr coger la luz perfecta que cuadre con mi composición. Y para la tercera y 
última obra decidí utilizar el montaje fotográfico, ya que la composición era muy complicada 
de simular y así poder tener más facilidades. 

Normalmente suelo trabajar con fotografías sacadas de referentes que sigo en 
Instagram, buscando en Pinterest o tomando yo las fotografías ya sea en mi casa como si 
fuera un selfie o con ayuda de mis amigos o familiares. En este caso decidí usar la fotografía 
como elemento principal y para un fondo decidí usar Pinterest ya que no disponía de 
acceso, esto lo explico más adelante con la última obra. 

3. Inspiración y referentes 

Antes de pasar a la serie de cuadros he de destacar a cuatro artistas que son para 
mí referentes clave a parte los ya mencionados en este estudio. dos de ellos son de los 
siglos XIX y XX y los otros dos más actuales del siglo XXI y son mis referentes actuales que 
sigo su trabajo en redes. 

3.1. Edvard Munch (1863 - 1944) 

Artista expresionista con gran fuerza de expresividad en la obra y que hace destacar 
las figuras con colores vibrantes y saturados. El dibujo no es muy detallado cobrando más 
importancia los colores que las formas. Sus obras me han inspirado desde que descubrí el 
cuadro El grito, pero a partir de esa obra comencé a descubrir más sobre su carrera y su 
trabajo y llegué hasta Autorretrato con cigarrillo donde las veladoras que usa junto con la 
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mezcla del fondo oscuro con su traje hacen que me inspire mucho a la hora de realizar mis 
obras.  

 

 

 

3.2. Egon Schiele (1890 - 1918) 

Carrera corta pero intensa, las obras de Shiele a parte de parecerme asombrosas, 
son bastante nuevas para mí, ya que este artista lo descubrí en el Thyssen hace tan solo 
un año. Este artista, por el contrario, a Munch, creo que tiene un dibujo más destacable y 
lo que hace que su pieza cobre sentido. Los colores de sus obras algunas veces son 

Autorretrato con cigarrillo (1895),  
Edvard Munch. 

El grito (1893),  
Edvard Munch. 

 

Autorretrato con planta de linterna china 
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limitados, pero cuando los añade hace que la composición sea perfecta. En la obra que 
vemos usa el autorretrato pintado a manchas de color verde y rojo creando así con los 
complementarios un sentimiento de claroscuro sin necesidad de añadir negro, con esto 
consigue que el traje sea lo más oscuro de la pieza y que con su expresividad la obra tenga 
algo que contar.1 

 

3.3. Nicolas Uribe (1977- actualidad) 

Esto es una clara referencia a lo mencionado antes acerca de que me fijo también 
en artistas que tienen inspiración de los grandes maestros, y es que Nicolas Uribe es uno 
de mis grandes referentes de los pintores vivos actuales. Este artista pinta a manchas y 
tiene un dominio del color muy bueno, ya que coge inspiración tanto de Francis Bacon como 
de Egon Schiele y hace que su obra mezcle el dibujo y la pintura en su justa medida todo a 
partes iguales. A veces en sus obras añade al terminar de pintar un dibujo por encima con 
el pincel delineador como si estuviera pintando con un rotulador. Esto hace que con unos 
colores base por debajo, no haga falta definir mucho la figura representada. El cuadro del 
medio es un autorretrato suyo, lo vi en su canal de YouTube donde explica técnicas del 
color y habla un poco de como pinta él y da consejos a los artistas sobre cómo gestionar la 
creatividad y la falta de interés por pintar en algunos momentos de estrés o desmotivación.  

 

3.4. Alba Fabre Sacristán @albfs (1994 - actualidad) 

Una artista que descubrí por una amiga, y que gracias a ella una de mis metas 
profesionales es poder pintar un mural alguna vez. Domina el tema de las pinceladas y su 
estilo ha pasado de pintar los cuadros con mucho detalle tocando el realismo capturando 
las luces y sombras, a pintar con manchas y dejando intuir las formas dominando el color y 
enfocándose hacia la abstracción buscando que lo evidente se volviera sutil, sin perder la 
figuración. Al haber estudiado en la Barcelona academic of art tiene un estilo más clásico y 
este estilo ha ido evolucionando a lo que es ahora.  
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3.5. Otros artistas 

También hacer mención a Mikhael (@mikha.the) por su forma de trabajar la obra con 
las pinceladas tan sueltas y sin mezclar los colores en la obra difuminándolos, sino que 
trabaja a base de manchas como suelo hacer yo en alguna de mis obras. No le he añadido 
porque le descubrí hace relativamente poco, y podría en otras más como inspiración. Carlos 
San Millán (@c.sanmillan) y sus paisajes abocetados con manchas de color. Y por último a 
Conrado Lopez (@conrad0_lopez) artista que tuve el honor de conocer en una exposición 
y ver sus obras en vivo y me dejaron impresionado con esas manchas de color neón 
puestas con spray previamente antes de comenzar a meter color en la pieza. 

  

 

St 2023 

 

Bath 
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4. Obras y su explicación 

Para estos cuadros que he creado he intentado mostrar una imagen clara de mi 
persona y llenar de simbolismos las obras. El movimiento que más me ha inspirado a la 
hora de crear las piezas de este estudio es el Expresionismo. 1 

El expresionismo es el movimiento que más importancia dio a la expresión de todos 
los sentimientos ya sean buenos o malos, que se aúnan en el interior de la persona, del 
artista. Y con este movimiento y mi estilo personal he creado las obras que analizaremos y 
veremos a continuación.  

También he intentado usar mi cuerpo para explicar ideas, tal y como lo hizo Jennie 
Saville con sus obras, cuando se usaba de modelo y realizaba un autorretrato para hablar 
de operaciones estéticas o la imagen y el cuerpo de la mujer y el problema de la gordofobia 
en el mundo. En mi caso no trato ese tema al 100 %, pero aun así hago referencia a ello y 
utilizo su forma de crear como inspiración, al igual que con Francis Bacon o con Lucian 
Freud y su forma de aplicar color.  

A continuación, os presento los cuadros que he creado al óleo y os cuento cada 
detalle que hay detrás de cada una de las piezas.  

 

4.1. Anhedonia 

Esta obra fue la que dio comienzo, en gran parte, a este proyecto y la que creo que 
actualmente es una de mis mejores obras, ya que esta obra la creé en agosto de 2023 para 
una exposición colectiva en la galería Modus Operandi llamada “12 + 12 Cena en casa de 
Levi”. La exposición consistía en crear una obra de 50 x 50 CM e invitar a un artista de tu 
círculo para que así se dieran a conocer a artistas nuevos y emergentes, o que la gente no 
conoce y que se viera la relación entre estos y cómo ambos trabajos se reforzaban, ya que 
los artistas muchas veces trabajan juntos y cogen referencias unos de otros. Yo decidí 
invitar a Adrian Gómez, un amigo que me ayuda mucho en mi trabajo y yo le ayudo a él con 
el suyo, ya que sobre todo trabaja con el óleo y con el grafito. 
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La exposición fue muy buena para mi carrera ya que no solo era mi primera 
exposición, sino que también contaba con grandes artistas actuales, muchos de los cuales 
llenan las ferias de arte de Madrid como Arco madrid, Just Mad o Urvanity art fair. Los 
artistas que tuve el honor de conocer, hablar y participar fueron; Javier Aldarias, Miguel 
Scheroff, Juan Francisco Casas, Rafael Jimenez, Pablo Litle, Fran Mayor Maestre, Beatriz 
Castela, Mister Piro entre muchos otros. 

Para esta exposición llevé Anhedonia. Anhedonia está definido por la Real academia 
Española como “Incapacidad para sentir placer” ¿Qué quiere decir esto explicado con más 
detalle?  

En 1986, el psicólogo francés Ribot publicó su libro sobre la psicología de los 
sentimientos. Este explicó en el libro que “la Anhedonia es la incapacidad para experimentar 
placer, la pérdida de interés o satisfacción en casi todas las actividades de la vida 
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(Ribot.,1924) Se considera una falta de reactividad a los estímulos habitualmente 
placenteros. Constituye uno de los síntomas o indicadores más claros de depresión, 
aunque puede estar presente en otros trastornos como la esquizofrenia”. Los principales 
síntomas que presenta la persona que padece anhedonia son problemas de concentración, 
pérdida del interés por aquellas actividades que realizaba antes y ausencia de la capacidad 
de llorar.  

Esta incapacidad de padecer sentimientos tanto positivos como negativos me vino a 
partir de una mala experiencia con un grupo de amigos muy cercanos de toda la vida. A 
partir de un problema en un viaje en el que dejé de confiar y de sentir emociones por las 
cosas que me ocurrían, lo que me llegó a ocasionar una depresión, desencadenada a su 
vez por una serie de cosas y problemas del momento. 

Parece mentira que hace menos de un año tuviera anhedonia, era tan grande la 
depresión que tenía, que sufría por dentro por no poder llorar. Todo cambió un día de lluvia, 
en el que un amigo de ese mismo grupo, que no estaba aquel día de la discusión del viaje, 
me insistió para salir a la calle por el cumpleaños de otro amigo. En ese momento me dio 
por indagar en sus vidas y en lo que hacían cada uno, buscando conocer más de ellos y de 
sus vidas e intereses, ya que me di cuenta de que no sabía mucho más que la música que 
escuchaban o la bebida alcohólica que pedían en los pubs que frecuentábamos. Cuando 
descubrí lo bien que les iba y los proyectos de futuro de cada uno, una chispa se encendió 
en mí y pude ver una salida. 

Al llegar a casa eufórico se lo conté a mi madre mientras cenábamos. Cuando 
terminé de decirle que iba a cambiar y salir de este bache, ella me dijo “no imagino lo que 
habrás sufrido de niño hasta que el agua por fin ha rebasado el vaso”. Fue en ese momento 
que empecé a llorar, por fin, como un niño pequeño mientras ella me abrazaba y consolaba. 

Con esta obra, intento transmitir ese momento concreto en el que mi madre, la 
persona que me da paz, me hizo romper ese ciclo de ausencia de emociones al abrazarme 
y entenderme. La obra tiene muchos simbolismos como dije antes, ya que se pueden 
encontrar muchas referencias en la mesa que se ve. La tortilla de patata, plato estrella que 
hace mi madre y que es parte de su esencia, el salmón de otro plato que está más cercano 
a ella y que es el plato que más detesto desde pequeño. El lugar es la cocina, y es también 
una referencia al hogar, un lugar de reunión con mi madre y un símbolo de la comodidad 
de cada persona es por eso por lo que mostrar ese sitio es muy importante, ya que 
representa un lugar, a la vez, de vulnerabilidad. Como Freud cuando nos enseña en su 
autorretrato desnudo con sus botas roídas su habitación, ese sitio es su vulnerabilidad y su 
intimidad y ese sitio donde puede estar solo y nadie le va a juzgar por lo que haga. La 
cocina lo es para mí en ese sentido.  
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4.2. La mancha constante en la paleta  

Esta obra la creé a partir de una fotografía. Quería captar el momento de tranquilidad 
y paz que sentimos la mayoría de los artistas cuando estamos en el estudio pintando. Ese 
estudio es mi clase de tercero de pintura, mi lugar de trabajo del día a día y donde siempre 
he pintado a parte de mi casa. Me inspiré mucho a la hora de crear la pieza en la obra de 
Edvard Munch ya mencionada, Autorretrato con cigarrillo ya que el tabaco es uno de mis 
vicios malos y una cosa que me gustaría cambiar y, al igual que en las obras salen mis 
virtudes como la pintura, también salen mis defectos como es mi pequeña adicción al 
tabaco. A parte la obra de Munch me inspiró mucho por la polémica que hubo con esa obra 
en la inauguración de su exposición, ya que el uso de Munch del cigarrillo y la 
descomposición física provocó un rechazo de los valores sociales de la época. 
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En 2022 creé un cuadro que gustó mucho a la gente, y que también yo disfruté 
haciendo. En ese cuadro apliqué manchas de diferentes tonalidades a la obra creando, así 
como un puntillismo moderno de gran expresividad. Con esta obra he querido hacer lo 
mismo, pero en vez de con acrílico, lo he hecho con óleo. Esto se ha notado bastante ya 
que las pinceladas se mezclaban en la paleta y muchas veces tenía que esperar a que las 
manchas se secaran o se me iban a mezclar y crear colores grises que no quedaban bien 
en la obra. El resultado ha sido satisfactorio y la obra combina manchas de color en las 
manos y la cara con el resto de la obra que esta más difuminada y detallada creando así 
obras como las de Alba Fabre o Nicolas Uribe. Una de las referencias de esta obra es la 
sudadera que llevo que es una de las prendas que más suelo llevar en mi día a día y algo 
característico, que, si la gente de mi círculo cercano la ve, les recuerda a mí. 

La obra es un óleo sobre lienzo tamaño 73 x 60 cm ya que es el tamaño que creo 
adecuado para una composición así. 
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4.3. Pelo 

 

La última obra que he creado y la que más me ha costado encajar. Si es cierto que 
con este estudio quería innovar y probar cosas nuevas, pero tocar el tema de la perspectiva 
fue algo que vino solo a la hora de crear la composición. Si antes he mencionado que la 
última obra tuvo que ser por fotomontaje, es porque la vista quería que fuera diferente, es 
decir, crear un lugar donde el ojo no puede capturar el momento del cuadro. La vista cenital 
es algo que siempre he visto en ilustraciones de casas o en videojuegos, y es porque en 
los videojuegos tu controlas al personaje con el que estás jugando y tienes que ver a dónde 
va, qué acciones está tomando y lo que ocurre si accionas una interacción o aprietas un 
botón. Cuando pensé en hacer una obra sobre la depilación láser, quería que esta obra 
fuera desde un sitio donde se viera todo, que se comprendiera lo que estaba ocurriendo y 
nos hiciera partícipes de una escena en la cual se hace evidente que no estamos ahí. Y es 
realmente porque es un momento incómodo, en el que vas por prejuicios tuyos y normas y 
estereotipos impuestos por la sociedad, que hacen que no te veas bien, que no te aceptes 
como eres y no seas el modelo que todos creen que quieren o deben ser.  
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Para saber más de esta obra, tendremos que saber qué es la depilación láser, qué 
efecto tiene en tu cuerpo y cómo se hace. La depilación láser es un procedimiento médico 
que, con un rayo concentrado de luz, también conocido como láser, elimina el vello del 
cuerpo no deseado. 

Durante este proceso, un láser emite una luz que es absorbida por el pigmento del 
cuerpo, más conocido como la melanina del vello. La energía lumínica que expulsa la 
máquina se convierte en calor, dañando los folículos pilosos que producen vello en nuestro 
cuerpo. Este daño produce que nuestro crecimiento del vello vaya hacía atrás, es decir, que 
poco a poco nuestro pelo se vaya debilitando y saliendo por zonas o en color clarito, 
ablandando la intensidad del pelo y el grosor de éste. 

La depilación láser no evita el crecimiento del vello corporal, sino que ralentiza su 
crecimiento poco a poco hasta que ya no sale más o en muy poco exceso. Se requieren 
múltiples sesiones al comienzo del láser. Este tratamiento suele ser más efectivo en 
personas que tienen el vello oscuro y la piel clara. Si tu piel es más oscura y tu bello rubio 
casi no hace efecto porque la máquina no detecta con el sensor el bello y no afecta a los 
folículos casi. 

Cuando vi las obras de Jenny Saville y los problemas que mostraba con su arte, 
entendí que lo único que intentaba la artista, era concienciar de un problema existente y 
que la sociedad no quiere ver, por lo que todo esto sigue sucediendo y apoyando a los 
prejuicios y complejos. Saville siempre ha tratado las operaciones y los retoques de 
quirófano como un problema y a la vez un sentimiento de libertad de hacer lo que quieras 
para sentirte cómodo contigo mismo. En esta obra abordo el tema de la depilación láser de 
la misma forma, ya que para mí es un problema. Soy consciente de que el vello corporal no 
debería ser un problema o un motivo de complejo, y veo un montón de fotografías en redes 
con mensajes de aceptación de tu cuerpo tal y como es. Pero aun así el modelo constante 
de persona fuerte, musculosa, delgada y sin vello corporal es algo que no me quito de la 
cabeza y es una imagen recurrente allá donde voy.  

 

El sentimiento que muestro en esta obra es 
el momento en el que te tumbas en la camilla y 
esperas a que llegue la chica de la clínica que te va 
a hacer el láser, te va a doler y lo sabes, pero, aun 
así, el resultado compensa el dolor. También trato 
la gordofobia y el problema constante de coger peso 
y no sentirme a gusto con mi cuerpo, es por ello que 
decidí mostrarme solo con el calzoncillo slip de 
gomas (calzoncillo que se suele usar cuando se 
realiza la depilación láser y lleva gomas y papel para 
luego romperlo para la zona perianal) en vez de usar 
ropa, una manera de mostrarme en uno de mis 
momentos más vulnerables con mi propio cuerpo, 
dejándolo completamente al descubierto para que 
una persona totalmente extraña lleve a cabo un 
procedimiento sobre él, lo toque y, de alguna 
manera, lo dañe y modifique. 

1 colaboradores de Wikipedia. (2024b, mayo 30). Impresionismo - 

Wikipedia, la enciclopedia libre. 
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CONCLUSIÓN 

En este trabajo de final de grado he indagado mucho en los artistas y sus obras, pero 
sobre todo en su vida personal y en cómo estos mostraban sus sentimientos y emociones 
en sus obras. Creo que todos los artistas hablan con el pincel, al igual que un poeta habla 
en sus poesías. Cuando comencé este trabajo mi idea sobre el autorretrato era escasa. 
Sabía que había bastantes y que muchos artistas se utilizaban como modelos, pero más 
por accesibilidad de un modelo que dibujar que por la necesidad de usar su imagen para 
expresar algo. Gracias a este trabajo he logrado descubrir él porque es tan importante el 
autorretrato en la historia del arte y la diferencia entre los tipos de autorretratos que existen. 

Para concluir este estudio debemos recordar que hay dos tipos de autorretrato, el 
que se usa para aparecer en una obra y poder ser recordado en el tiempo, y, por otro lado, 
tenemos el otro tipo, que es el autorretrato psicológico, que se usa para expresar una idea, 
un sentimiento o algo que el artista quiere expresar a la sociedad. Del primero poco hay 
que contar, que aparece por consecuencia de la poca creación de los artistas de obra que 
no fuera para la corona o algún burgués de la época, es decir, que toda la obra eran 
encargos o ensayos para mejorar. El segundo tipo aparece gracias a que la corona va 
perdiendo fuerza y la sociedad adquiere más riqueza, aparecen más compradores de arte 
y más artistas lo que lleva a que los pintores puedan crear la obra que quieran a parte de 
los encargos. Con esto la pintura llega a ser más personal y es aquí donde los pintores 
empiezan a crear composiciones más íntimas y a dar rienda suelta a la expresividad, todo 
esto llega con las vanguardias y los nuevos movimientos artísticos que hace que la pintura 
cambie totalmente. 

También debemos hablar de la importancia de la fotografía y del gran avance que 
hubo para los artistas con su descubrimiento. Este gran avance se puede comparar al que 
hubo con la aparición del espejo recto sin distorsiones. La invención de la fotografía fue 
algo controversial para los artistas en aquella época. Muchos la rechazaban porque creían 
que sería la responsable de acabar con el arte, pero los que la aceptaron y la empezaron a 
usar como un elemento de creación, fueron los que más avanzaron en sus respectivos 
trabajos. Unos artistas que avanzaron y usaron la fotografía como arma perfecta para 
completar sus obras fueron Jenny Saville, Francis Bacon y Frida Kahlo. Estos tres artistas 
son el núcleo de este trabajo y una unión perfecta de similitudes y diferencias en sus 
diferentes formas de enfocar el autorretrato. Los tres artistas muestran su imagen 
distorsionada llena de referencias o acontecimientos que quedan reflejadas en el estudio 
de sus respectivas biografías. 

Hemos podido comprobar como todos ellos utilizaban la fotografía como medio de 
construcción de sus autorretratos. Bacon tenía un fotógrafo que se encargaba de fotografiar 
a los modelos de sus obras. Saville usaba mucho la fotografía para tener referencias de 
quirófano o de operaciones a las que asistía. Kahlo aprendió la fotografía de su padre, que 
era fotógrafo y que le enseñó la amplitud de una cámara para relacionarlo con su pintura. 
Pero lo que les unía a todos era como estos usaron la fotografía para sacarse fotos para 
pintar sus autorretratos. 

Por otro lado, mencionar artistas actuales que tienen un estilo parecido o que su 
referencia directa son los artistas mencionados, era algo necesario. Para entender la 
repercusión que estos maestros de la pintura han tenido en las generaciones actuales de 
creadores, en mi experiencia personal Saville se ha convertido desde que mi Tutora del 
TFG me mencionó su nombre y la investigue, en una de mis artistas favoritas por la forma 
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que trata ciertos temas como la dismorfia y la imagen de las personas en la sociedad, y me 
ha despertado un gran interés sus composiciones, su temática y su técnica.  

Por último, realicé una serie de tres obras basándome en lo aprendido, y se puede 
ver muchas referencias en mi forma de pintar y en cómo he elegido los temas de cada obra. 
No hice una obra por artista intentando plasmar su estilo desde mi pincel. Lo que hice fue 
hacer tres obras después de haberme empapado de referencias y arte de este trabajo y así 
creé Anhedonia una obra que coge un mensaje muy personal y una historia que se puede 
ver en la obra y que siento que he podido expresar perfectamente. La mancha constante 
en la paleta cuadro que muestra mis aficiones y que muestra mi técnica y mi amor por la 
pintura. Y la última pero no menos importante Pelo, una obra que se aproxima a las ideas 
de Jennie Saville y que muestra una imagen propia indefenso ante el espectador que ve la 
obra. Esta última tiene un estilo más Naif y desdibujada ya que lo que más destaca de la 
obra es el mensaje.  

En conclusión, este estudio me ha enseñado a tratar la pintura de una manera más 
profesional y a saber que detrás de cada cuadro hay más que lo que se muestra. 
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