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Ya desde principios de la década de los noventa el encuentro fortuito con un material de deshecho –los dientes gastados de una excavado-
ra– origina una forma modular que tendrá un gran futuro en su producción, específicamente en las series “Guerreiros” y “Europa terapia 
puntual”. “Guerreiros” supone desde el punto de vista formal la implicación de la cerámica en un lenguaje contemporáneo conceptual 
producto de la unión de aspectos contrapuestos expresionistas y minimalistas. 
Con “Europa terapia puntual” el desarrollo del discurso gana en matices ya que la forma primaria del “guerreiro” encuentra su morada 
en unas construcciones modulares simples realizadas en chapa de hierro a modo de nichos o expositores que amplifican el contenido 
conceptual de la opresión y la muerte. un planteamiento que entronca con el sentido expresivo de Christian Boltanski. La restricción 
cromática de los materiales, la seriación y el juego establecido entre la luz, la materia y el vacío, además de conferir misterio a sus insta-
laciones las dota de una singular belleza de agridulce dualidad antagónica que se materializa entre las características táctiles de la forma 
y la fuerza del mensaje conceptual que encierra.
La obra “sin título” pertenece a la estética de las dos series antes mencionadas y tal y como manifiesta el propio escultor, “La pieza es 
un estudio relacionado con la serialidad. La repetición de un elemento sencillo, austero, lleno de connotaciones arquitectónicas permite 
–gracias al orden establecido y a la degradación del color– jugar con las distintas perspectivas y la interferencia de los elementos del 
espacio”.
La multiplicación formal de un elemento sencillo cuya única variación estriba en los matices accidentales del color y la textura de la 
superficie, crea un universo áspero y laberíntico en el que las propiedades de la arquitectura y el urbanismo se hacen presentes. fríos y 
agresivos espacios que con el contacto de la luz generan contrastadas sombras que dan un aspecto metafísico al conjunto. La configura-
ción puntiaguda de las formas y la frialdad de su aspecto seriado aluden conceptualmente a la agresividad de un mecanismo que fomenta 
una uniformidad que poco a poco deglute una sociedad que renuncia a lo plural y que de manera indiferente abraza una monocultura 
de consumo y egoísmo. (AGM)

ProCEDENCiA: iV Certamen de Artes Plásticas isaac Díaz Pardo.
EXPosiCioNEs: iV Certame de Artes Plásticas isaac Díaz Pardo, itinerante por la provincia de A Coruña, Diputación de A Coruña, 1996.
rEProDuCCioNEs: Caxigueiro (catálogo), Lugo, Museo Provincial de Lugo, 2005.
IV Certame de Artes Plásticas Isaac Díaz Pardo, A Coruña, Diputación de A Coruña, 1996.
BiBLioGrAfíA soBrE LA oBrA: IV Certame de Artes Plásticas Isaac Díaz Pardo, A Coruña, Diputación de A Coruña, 1996.

CAXiGuEiro [Daniel río rubal] (1955)

Sin título

Material cerámico refractario, 34,5x37x17 cm. cada pieza, 1995 ca.
Palacio Provincial

Número de inventario: 0807
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La serie “A linguaxe da memoria”, se concibe como una agrupación de estructuras móviles y fijas que incurren de una manera presencial 
en el entorno. Para ello Caxigueiro elige una forma que tiene su origen en los libros calcinados que ya habían sido exhibidos unos años 
antes, aludiendo a las bibliotecas destruidas por la barbarie de la guerra de los Balcanes.
La primera presentación de la serie tuvo lugar en la Galería Pardo Bazán de A Coruña, en 1998, en una instalación de treinta libros de 
diferentes tamaños y texturas que formaban tres columnas haciendo una clara alusión a la disposición de formación militar o a la co-
locación de los féretros de los caídos en una batalla cuando se les tributa el último homenaje. frente a estas interpretaciones simbólicas 
el artista adopta un lenguaje conceptual ecléctico en el que se imbrican los componentes minimalistas de la seriación y la disposición 
espacial en el suelo, con otros de características expresionistas aplicados a la superficie y forma de cada uno de los objetos –libros– que 
hacen referencia al drama de un referente cultural irremplazable. 
En otras obras de la misma serie dichos libros, todos distintos en formatos, texturas y matices cromáticos, se dispondrán en el suelo 
cuidadosamente ordenados en disposición reticular, o bien apilados en estructuras de hierro –fijas o móviles– en donde se intenta poner 
de manifiesto la destrucción cultural y al mismo tiempo el deseo de los pueblos de tratar de recomponerla. Caxigueiro con este discurso 
intervino el espacio de la iglesia del Monasterio de santo Domingo de Bonaval, en santiago de Compostela, con una instalación que 
conseguía una total empatía entre los muros centenarios del templo, amplificando su intención y deseo de comunicar.
La pequeña instalación de la colección de la Diputación de A Coruña incide en las mismas peculiaridades formales del resto de la serie. 
La utilización del pequeño formato restringe la seriación a cuatro unidades de libros, el menor número con el que se configura una retí-
cula. una plancha de acero intencionadamente oxidada sirve como base y marco para permitir una acotación que facilita el montaje y 
colocación en diferentes lugares. (AGM)

ProCEDENCiA: Vi Certamen de Artes Plásticas isaac Díaz Pardo.
EXPosiCioNEs: Vi Certame de Artes Plásticas isaac Díaz Pardo. Exposición por la provincia de A Coruña, Diputación de A Coruña, 1999.
rEProDuCCioNEs: VI Certame de Artes Plásticas Isaac Díaz Pardo, A Coruña, Diputación de A Coruña, 1999.
BiBLioGrAfíA soBrE LA oBrA: Accións Estratéxicas. Arte actual na Deputación Provincial da Coruña (catálogo), santiago de Compostela, universidade de san-
tiago de Compostela, 2006.
VI Certame de Artes Plásticas Isaac Díaz Pardo, A Coruña, Diputación de A Coruña, 1999.

CAXiGuEiro [Daniel río rubal] (1955)

Da serie “A linguaxe da memoria”

Material cerámico refractario, hierro y madera, 10x100x100 cm., 1999 ca.
Cada libro firmado al dorso con número de ordenación para el montaje de la instalación.

Edificio “La Milagrosa”
Número de inventario: 1203
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CAXiGuEiro [Daniel río rubal] (1955)

Da serie “A linguaxe da memoria”

Material cerámico refractario y hierro, 16x22,5x35,4 cm., 1995 ca.
firmado al dorso “Caxigueiro”.

Biblioteca de la Diputación Provincial
Número de inventario: 1633
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La serie “A linguaxe da memoria” con el paso del tiempo se fusiona con otras series que Caxigueiro va incorporando en su trayectoria. 
una de estas series titulada “Xeografías”, tenía como forma una serie de montículos de refractario en los que su parte superior termina-
ba en un plano horizontal sobre el que se grababan nombres de localidades de diferentes países del mundo amenazadas por la falta de 
libertades, los genocidios, o las invasiones de sus territorios.
El efecto de incorporar nombres de ciudades en sus instalaciones acrecentaba el carácter de compromiso que tiene el conjunto de la obra 
de Caxigueiro y, la serie “A linguaxe da memoria”, en su versión de las bibliotecas mutiladas, se adaptaba perfectamente para incluir el 
recurso.
En esta obra de la serie Caxigueiro muestra en un atril de lectura un libro mutilado y chamuscado por posibles incendios y los vestigios 
de los impactos de imaginarios proyectiles. A esta alegoría de la pérdida de la cultura de los pueblos enfrentados por las ideologías se 
añaden los nombres de ciudades elegidos aleatoriamente, de igual manera que los conflictos surgen en la vida real de manera inesperada 
en cualquier lugar del planeta. (AGM)

ProCEDENCiA: Compra al autor
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La novedad de la mayoría de las obras de la serie “Camuflaxe” es su planteamiento pictórico, entendida esta acepción tanto desde el 
punto de vista de su dependencia con el soporte mural como por la intervención pictoricista de la superficie de un objeto tridimensional 
de vocación escultórica. En su conjunto la serie es planteada por Caxigueiro con piezas de pared y suelo en la que se percibe un claro 
discurso proteccionista de la naturaleza. Para ello el artista prescinde de la cerámica como material e incluye objetos vegetales trans-
formados convenientemente, haciendo un claro guiño al movimiento artístico Povera. fragmentos de árboles a los que se les extrae la 
corteza son pintados con colores de camuflaje militar para establecer una asociación de carácter lírico y metafórico en el que se alude a 
que la naturaleza se protege de las actitudes depredadoras del hombre hacia su propio entorno.
La novedad de la obra perteneciente a la colección de la Diputación es la inclusión de un fragmento de un texto perteneciente a un afo-
rismo del propio artista: “Non te escondas tra-la luz, todos sabemos que vives da tallada”. La referencia a textos como instrumento de 
denuncia ya había sido un recurso plástico utilizado por el escultor en la serie “Xeografías”, realizada en 1999, en la que el dibujo, la 
estrecha relación con el espacio y la complicidad con el espectador eran las características dominantes. 
En esta obra de la serie “Camuflaxe”, Caxigueiro, reafirma su convicción de dar a entender que el arte es también una manifestación filo-
sófica y lingüística, una manera de hacer un guiño a los planteamientos del artista conceptual norteamericano Joseph Kosuth. (AGM)

ProCEDENCiA: Viii Certamen de Artes Plásticas isaac Díaz Pardo.
EXPosiCioNEs: Viii Certame de Artes Plásticas isaac Díaz Pardo. Exposición por la provincia de A Coruña,Diputación de A Coruña, 2003.
rEProDuCCioNEs: VIII Certame de Artes Plásticas Isaac Díaz Pardo (catálogo), A Coruña, Diputación de A Coruña, 2003.
BiBLioGrAfíA soBrE LA oBrA: BLANCo, Galia, Bunker y camuflaje, El Mundo, Galicia. 27/7/2000
GArriDo MorENo, Antonio, Escultura gallega contemporánea. La cerámica como punto de partida, Lugo, Diputación Provincial de Lugo, 2000.
GArriDo MorENo, Antonio, “Escultura, espazo e compromiso”, en 5 visións desde os noventa, ferrol, Centro Torrente Ballester, 2008.
VAsCo DEL CAsTiLLo, Ana, Producción de formas, tempo e sociedade. Catálogo Viii Certame de Artes Plásticas isaac díaz Pardo. 2003
VIII Certame de Artes Plásticas Isaac Díaz Pardo (catálogo), A Coruña, Diputación de A Coruña, 2003.

CAXiGuEiro [Daniel río rubal] (1955)

Da serie “Camuflaxe”

Madera, pintura y rótulo, 80,5x70,5x41 cm., 2003 ca.
Edificio “La Milagrosa”

Número de inventario: 1371
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BioGrAfíA

Daniel río rubal (Caxigueiro), Mondoñedo, Lugo, 1955. formado como autodidacta en el mundo de la cerámica durante la década de los ochenta, 
primero en la fábrica de sargadelos y posteriormente a través de una experiencia ligada a los lenguajes de la escultura exenta, Caxigueiro, a partir de 
1989, amplía su horizonte plástico al abordar proyectos más complejos en los que la instalación, la intervención de espacios específicos y la obra efímera 
tendrán una importante significación en su obra. Junto a Xavier Toubes y Elena Colmeiro, Caxigueiro es considerado como un renovador de la cerámica 
planteada como material que se adapta a las diversas opciones que ofrece el arte actual.
una constante en su producción es la utilización de las artes plásticas como un medio de comunicación al servicio de la defensa de las culturas minori-
tarias, de las agresiones que a diario se realizan contra las libertades, la protección al medio natural y la denuncia de actitudes despóticas e intolerantes. 
El antibelicismo será el “leit motiv” temático principal de un discurso que es el reflejo de un final de siglo convulso en el que el mundo se une y atomiza, 
indistintamente, dando lugar a abusos de poder. 
Tras unas primeras obras realizadas a finales de los años ochenta en las que se reforzaban componentes antropológicos y, formalmente, se abría a 
propuestas conceptuales en las que la instalación se convertía en un vehículo frecuente, a principio de la década de los noventa se dará a conocer en el 
ambiente artístico con series como “Guerreiros” y “Europa Terapia Puntual”, en las que ya aparecen aquellas características formales y conceptuales 
por los que será reconocida su obra de manera inconfundible en el futuro.
Desde los planteamientos rigoristas de su producción anterior, en 1995 Caxigueiro inicia la serie “o bosque das ausencias” en la que expande su concep-
ción escultórica hacia un el establecimiento de un claro diálogo con la arquitectura y el entorno paisajístico. 
En 1998 y 1999 con las series “A linguaxe da memoria” y “Xeografías” inicia un nuevo avance formal y conceptual. Desde el punto de vista plástico, en 
“Xeografías”, la fusión de lenguajes toma más presencia al incorporar nuevos materiales, pinturas y pequeños textos a la obra. 
Durante la primera década del siglo XXi el artista opta por diversificar sus planteamientos plásticos hacia las nuevas tecnologías bien a través de la 
fotografía o de complejas instalaciones con materiales multimedia.
Entre sus últimas series habría que destacar “o rapto da paisaxe”, 2007, un alegato contra la feroz especulación inmobiliaria que se está produciendo en 
la costa gallega que, hasta hace poco, mantenía su estructura rural tradicional armónicamente con el paisaje. 
Caxigueiro ha realizado importantes exposiciones individuales y colectivas en Galicia, España y Europa. su obra figura en los principales museos e 
instituciones públicas y privadas de Galicia. Es considerado como uno de los escultores cerámicos más importantes del panorama español. (AGM)

BiBLioGrAfíA

BoTELLA, Juan, “relato del fin de los relatos”, en La cerámica española y su integración en el arte (catálogo), Valencia, Museo Nacional de Cerámica González Martí, 
2006.
CALVo sErrALLEr, Francisco, Enciclopedia del arte español del siglo XX, Madrid, Mondadori, 1991.
CAsTELo ÁLVArEZ, Bernardo, “Caxigueiro”, en Caxiguiero, ferrol, Centro Torrente Ballester, 2001.
Enciclopedia Galicia Arte. Arte Contemporánea I, A Coruña, Hércules de Ediciones, 1993.
GArriDo MorENo, Antonio, La escultura gallega contemporánea. La cerámica como punto de partida, Lugo, Diputación de Lugo, 2000.
GArriDo MorENo, Antonio, “A escultura galega na década dos noventa”, en Vinte anos vinte escultores, ferrol, Centro Torrente Ballester. 2002.
GArriDo MorENo, Antonio, “Escultura, espazo e compromiso”, en 5 visións desde os noventa, ferrol, Centro Torrente Ballester, 2008.
GArriDo MorENo, Antonio (coord.), Escultura Cerámica Ibérica Contemporánea, santiago de Compostela, Xunta de Galicia, 2007.
GoNZÁLEZ BorrÁs, Carmen, 2 culturas un diálogo 2 Kulturen ein dialog, Valencia, Catálogo Museo Nacional de Cerámica “González Martí”, 2002.
Gran Enciclopedia Gallega, Gijón, silverio Cañada, 1974-2000.
IV Certame de Artes Plásticas Isaac Díaz Pardo, A Coruña, Diputación de A Coruña, 1996.
roZAs, Mercredes, “o sentido dun latexo universal”, en Caxigueiro, Lugo, Museo Provincial de Lugo, 2005. 
GoNZÁLEZ forTE, Violeta, “unha idea”, en Accións estratéxicas, vol.1, santiago de Compostela, Deputación da Coruña - usC, 2006.
sÁNCHEZ PACHECo, Trinidad (coor.), Cerámica española, Madrid, summa Artis vol. XLii, Espasa Calpe, 1997.
sCHWArTZ, Judith s., Comfrontational ceramics. The Artist as Social Critic, London, Ed. university of Pennsylvania / A & C Black, 2008.
soBriNo MANZANArEs, María Luisa, “De Asorey ós noventa”, en De Asorey ós noventa. A escultura moderna en Galicia, santiago, Auditorio de Galicia - Consorcio 
de santiago de Compostela, 1997.
VAsCo, Ana, “19 formas de construí-lo espacio”, en Catálogo VI Certame de Artes Plásticas Isaac Díaz Pardo, A Coruña, Diputación de A Coruña, 1999.
VI Certame de Artes Plásticas Isaac Díaz Pardo, A Coruña, Diputación de A Coruña, 1999.
VIII Certame de Artes Plásticas Isaac Díaz Pardo (catálogo), A Coruña, Diputación de A Coruña, 2003.
VV.AA., Diccionario de pintores y escultores del siglo XX, Madrid, forum Artis, 1994.
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“Jezabel #2”, obra adquirida en el Vi Certamen de Artes Plásticas isaac Díaz Pardo pertenece a la serie iniciada por el artista Angel 
Cerviño, en abril de 1998, titulada Gólgota suite. “Jezabel #2” adquiere su completo significado al relacionarse con el resto de los veinte 
lienzos que la integran, ya que el sentido individual de cada cuadro adquiere una plenitud interpretativa al verse inmerso en la asociación 
de ideas que genera la totalidad del discurso. A esta unidad conceptual hay que unir el componente del azar como elemento presente en la 
construcción del conjunto de la obra para el cual se tienen presentes un nutrido repertorio de imágenes, fotografías e iconos relacionados 
con los más dispares productos generados por el hombre a lo largo de su historia: mitología, historia sagrada, arte, publicidad, diseño, 
etc. El azar entra a formar parte del proceso constructivo del lienzo al utilizar sofisticadas técnicas de las cuales saldrá la mancha que dará 
origen, mediante un ejercicio de evocación, a la imagen. En el caso de Jezabel #2, Angel Cerviño se sirve de una plancha de hierro que 
oxida de una manera natural hasta un punto determinado, es en ese momento cuando la plancha se prensa contra el lienzo hasta dejar 
su impronta generada por el tiempo. Es la mancha de óxido la que permite descubrir al artista la línea argumental temática y gráfica del 
cuadro. La aparición de la imagen final es fruto de la metáfora, la metonimia y la técnica.
En “Jezabel #2” se funden las ideas de la malvada mujer bíblica con el rostro femenino dibujado e integrado en la imagen de un ganso 
sacrificado y colgado, haciendo una alusión a la perversión, sensualidad y muerte, en una fusión que pudiera aludir al método paranoico 
crítico que salvador Dalí utilizaba para la composición de sus cuadros. El título y la historia de la esposa de Acab, rey de israel, aportan 
el componente narrativo asociativo para que el espectador deje volar su imaginación por los más recónditos rincones de su conocimiento. 
Junto a todo lo anterior hay que hacer mención una depurada técnica en la que la mancha y las evocaciones abstractas de una sinfonía 
de ocres producidas por ella se unen a un delicado y clásico dibujo, así como a la poderosa línea que hace surgir los rasgos del rostro de 
una mujer. un ejercicio en el que componentes contrapuestos se unen para generar una inquietante y seductora imagen que permiten que 
el espectador se adentre en el embriagador mundo de los sueños. (AGM)

ProCEDENCiA: Vi Certamen de Artes Plásticas isaac Díaz Pardo.
iNsCriPCioNEs: Al dorso “Jezabel#2”
EXPosiCioNEs: Vi Certame de Artes Plásticas isaac Díaz Pardo. Exposición itinerante por la provincia de A Coruña, Diputación de A Coruña, 1999.
rEProDuCCioNEs: VI Certame de Artes Plásticas Isaac Díaz Pardo, A Coruña, Diputación de A Coruña, 1999, p. 35.
BiBLioGrAfíA soBrE LA oBrA: VI Certame de Artes Plásticas Isaac Díaz Pardo, A Coruña, Diputación de A Coruña, 1999, pp. 31-36.

ÁNGEL CErViÑo [Manuel Ángel Cerviño López] (1956)

Jezabel #2

Técnica mixta sobre tela, 150x100 cm., 1997.
Edificio “La Milagrosa”

Número de inventario: 1189
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ÁNGEL CErViÑo [Manuel Ángel Cerviño López] (1956)

Musa #1

Técnica mixta sobre lienzo, 195x162 cm., 2001.
Edificio “La Milagrosa”

Número de inventario: 1356



168 / CErViÑo

“Musa #1” pertenece al grupo de obras que presenta en su exposición viguesa “Play Back”, en 2002, y la distancia temporal de su serie 
“Gólgota suite”, aunque no modifica sus planteamientos teóricos en la manera de concebir la pintura sí lo hace en cuanto a los recursos 
técnicos. Mientras en las obras del año 1997 el azar y un sentido más pictórico de la aplicación de la pintura se hacían patentes en su 
estética, cinco años después la irrupción de las nuevas tecnologías y la imagen más directa de los medios de masas influyen en el resultado 
final de su obra. Tres tipos de lenguajes plásticos coexisten en “Musa #1”, aunque separados en otras tantas capas superpuestas. un 
fondo que alude a la impresión digital de bandas horizontales de color confiere una visión informática a la aplicación del pigmento sobre 
el que se recorta la imagen silueteada de una nueva diosa mitad auriga y mitad reclamo publicitario del teñido de fibras textiles de color. 
Por último una tercera impronta se superpone a las dos anteriores capas como un alarido de frescura en la que se intuye la proyección 
de pintura a modo de inyección gestual que deja al descubierto la ley de la gravedad. Nuevamente Angel Cerviño juega con la ley de los 
contrarios para plasmar una imagen fresca, de una impactante actualidad que reconoce el valor  de lo efímero. Las tres capas permiten 
una reflexión sobre diferentes modos de pintura y su validez como un todo que se convierte en una de las principales artes visuales cuya 
intemporalidad pervive adaptándose a los avances técnicos y a los estilos artísticos. Tras todo ello subyace la idea de las musas, ser mito-
lógico de la inspiración artística aludido en el título y en la imagen del personaje femenino que centra la composición. (AGM)

ProCEDENCiA: Viii Certamen de Artes Plásticas isaac Díaz Pardo.
iNsCriPCioNEs: Al dorso “Musa#1 2001 Ángel Cerviño”.
EXPosiCioNEs: Viii Certame de Artes Plásticas isaac Díaz Pardo. Exposición itinerante por la provincia de A Coruña,Diputación de A Coruña, 2003.
rEProDuCCioNEs: VIII Certame de Artes Plásticas Isaac Díaz Pardo (catálogo), A Coruña, Diputación de A Coruña, 2003, p.27.
BiBLioGrAfíA soBrE LA oBrA: CErViÑo, Ángel, Kamasutra para Hansel y Gretel, Ediciones Eventuales, Madrid 2007.
VIII Certame de Artes Plásticas Isaac Díaz Pardo (catálogo), A Coruña, Diputación de A Coruña, 2003, pp. 25-28.

BioGrAfíA

Manuel Angel Cerviño López, Lezoce, Lugo, 1956. Licenciado en sociología por la universidad Complutense de Madrid. su inicio en las artes plásti-
cas tiene lugar en 1977, aunque durante un paréntesis de cinco años, desde 1980, se dedica a la publicidad y el diseño gráfico, disciplinas que quedarán 
reflejados en su obra plástica futura. Desde 1986 se centra exclusivamente en el desarrollo de las artes plásticas realizando exposiciones individuales y 
colectivas en diversas galerías de arte y salas de exposiciones españolas y portuguesas. Autor que prefiere desarrollar sus proyectos en series entre las que 
se pueden citar: “Polil”, “Tintes ibéricas” y “susy”. En palabras de Xosé Antón Castro, “sus cuadros están concebidos como escenas de ficción, con 
cierto onirismo, en el que lo real, desde el punto de vista narrativo y lingüístico se mezcla con la fábula y lo abstracto”. Cuentan con obra del artista las 
Colecciones del Museo de Arte Contemporáneo unión fenosa, Diputación de A Coruña, Colección Caja Madrid, Concello de Lugo, real Academia 
de Bellas Artes de A Coruña, Colección de Arte Caixa Nova, Concello de A Coruña, y la Colección Caixa Galicia (A Coruña). En los últimos años hay 
que destacar la ampliación de su campo creativo al mundo de la poesía y al de comisario de exposiciones. (AGM)

BiBLioGrAfiA

CErViÑo, Ángel, El Ave Fénix solo caga canela (y otros poemas), Mérida, XV Premio de Poesía Ciudad de Mérida, DVD Ediciones, 
CErViÑo, Ángel (ed.), Teleprompter. Nuevos camuflajes de lo pictórico, ferrol, Centro Torrente Ballester, 2009.
CErViÑo, Ángel, “Zen-Karaoke. Pintar en la encrucijada de los 90”, en Galicia Terra Única. Galicia Hoxe, A Coruña, Xunta de Galicia, 1997.
Cuarto Salón de Otoño de Pintura, A Coruña, real Academia Gallega de Bellas Artes Nuestra señora del rosario - Diputación de A Coruña, 2002.
Enciclopedia Galicia Arte. Arte Contemporánea I, A Coruña, Hércules de Ediciones, 1993.
GoNZÁLEZ ALEGrE, Alberto, “Como un espello que pérdese azougue”, en Ángel Cerviño. Pinturas, ourense, Galería Volter, 1995.
PABLos, francisco, A pintura en Galicia. Do XVII ás últimas tendencias, Vigo, Nigra Trea, 2003.
Segundo Salón de Otoño de Pintura, A Coruña, real Academia Gallega de Bellas Artes Nuestra señora del rosario - Diputación de A Coruña, 1998.
Semellanzas e contrastes (catálogo), Pontevedra, Diputación de Pontevedra, 1992.
Visos roDríGuEZ, Mercedes (dir.), Colección de Arte del Ayuntamiento de A Coruña, Pintura, Dibujo, Grabado, Escultura (Tomo i), A Coruña, Ayuntamiento de A 
Coruña, 2009, p. 176.
VI Certame de Artes Plásticas Isaac Díaz Pardo, A Coruña, Diputación Provincial, 1999, pp. 31-36.
VIII Certame de Artes Plásticas Isaac Díaz Pardo (catálogo), A Coruña, Diputación Provincial, 2003, pp. 25-28.
VV.AA., Museo de Arte Contemporáneo Unión Fenosa: fondos 1989-1998, A Coruña, Museo de Arte Contemporáneo unión fenosa, 2000, pp. 96-97; 391.
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“Tensiones conductoras hacia un ángulo ii” pertenece a la serie de obras desarrolladas en torno a las exposiciones de 1992 y 1993, Espa-
cio y fragmentación y Espacio y evocación. El título de ambas muestras nos pone ante una de las primeras preocupaciones de Carmen 
Chacón, la relación del espacio con los objetos y la capacidad de emocionar y evocar de estos dentro y fuera de contexto.
Para conseguir estos objetivos Carmen Chacón se vale de una notable técnica plástica, apoyada en su facilidad para el dibujo, así como la 
utlización de las más diversas técnicas de representación. De ahí que el acrílico se convierta en uno de los elementos básico de esta etapa, 
lo mismo que el carboncillo en esta ocasión.
Los objetos de Carmen Chacón se presentan ante el espectador de un modo directo, tal como se podrían presentar las mariposas a un 
entomólogo o los restos óseos de un ser humano en una lección de anatomía. Esta última comparación no es gratuita ya que en los años 
90 comienza a trabajar grandes formatos y espacios que actúan fuera del cuadro; es también el momento en que la línea adquiere un pro-
tagonismo clave en pintura y comienza a estudiar la relación que existe entre la naturaleza y el ser humano. Es, en definitiva, el momento 
que le lleva a estudiar el tema de la fosilización de los seres vivos incluidos los hombres.
En el caso que nos ocupa, Carmen fernández Chacón nos presenta tres restos fosilizados, podríamos imaginar por su forma y dispo-
sición la asimilación con fragmentos óseos de un gran animal, que se disponen de un modo franco, casi dispuestos para una lección 
magistral. su carácter inanimado –subrayado por la tonalidad gris del grafito– no impide que su rotundidad tridimensional sea uno de 
los rasgos más sobresalientes de la obra. Del mismo modo, el interés por la línea se refleja a traves de unos cuantos trazos rectilíneos que, 
a modo de alambres que articularían estos restos en relación al resto del organismo, sirvieran para explicar su funcionamiento. Dichos 
trazos salen fuera del cuadro, subrayando la idea de exposición académica de los objetos representados. (JMM)

ProCEDENCiA: Donación de la artista
iNsCriPCioNEs: Al dorso “Carmen fernández Chacón 93”.

CArMEN CHACÓN [Carmen fernández Chacón] (1975)

Tensiones conductoras hacia un ángulo II

Acrílico y grafito sobre lienzo, 100x100 cm., 1993.
Palacio Provincial

Número de inventario: 0775
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BioGrAfíA 

Carmen fernández Chacón se gradúa en interiorismo en santiago de Compostela en 1975. Con posterioridad realizará la carrera de relaciones Labo-
rales. En 1985 realiza el Curso internacional de Grabado y en ese mismo año es Becada para el TAller Pablo ruiz Picasso de A Coruña. Entre 1987 y 
1989 participa en diversos cursos de gráfica, actividad que mantendrá viva hasta 1992. En ese año realiza el Taller de escultura, Campus universitario 
(ferrol),
su obra figura en colecciones particulares y otras como la del Ateneo ferrolano (ferrol), Caixa de Barcelona (Barcelona), Galería Brita Prinz (Madrid), 
Centro de Grabado de Betanzos (A Coruña), fondos de la Xunta de Galicia, Pinacoteca del Ayuntamiento de A Coruña, Ayuntamiento de A Coruña, 
Diputación Provincial de A Coruña, diversas adquisiciones de la Xunta de Galicia del 1%, Cámara Municipal de Vila franca de Xira (Portugal), Museo 
unión fenosa-Talleres y Centro Cultural.
En palabras de la autora: “En sus comienzos, partiendo de una figuración de tipo onírico y si bien hay ya una clara inclinación hacia la pintura y el 
dibujo, experimenta con diversos materiales y diferentes soportes, comienza entonces con una utilización del objeto de uso descontextualizado y las 
instalaciones. 
Tiene contacto con distintos colectivos de artistas y diversas tendencias, su trabajo se ve inscrito en el informalismo al finalizar la década de los 80.
Es en la década de los 90 cuando trabaja grandes formatos y espacios abarcados fuera del cuadro, el uso de la línea cobra vital importancia en su trabajo 
durante una década dando paso a una mayor importancia su preocupación por la naturaleza y la relación que el ser humano establece con ella; lo que 
le lleva a investigar durante la siguiente década el tema de la fosilización de los seres vivos, incluido el hombre.
Al iniciar la década del 2000, su trabajo se reorienta hacia el estudio de las emociones y los arquetipos, y como ello repercute en el ser humano y la 
naturaleza; centra su obra en el desarrollo de proyectos donde cabe tanto la fotografía, la pintura, los objetos de diversa índole, tanto orgánicos como 
inorgánicos, así como la video instalación. Cualquier medio es útil para materializar un proyecto, sus trabajos plantean una reflexión sobre las actitudes 
que conforman la vida actual. (JMM)

BiBLioGrAfíA

BArro, David, Carmen Chacón y sus fragmentos vitales, Vigo, fundación Laxeiro, 2001.
CAruNCHo, Luis, Carmen Chacón y la Madre Tierra, santiago de Compostela, Xunta de Galicia, 2000.
CAsALÉ, ramón, Batiendo Alas, Barcelona, Galería Matisse, 1999.
CAsALÉ, ramón, Cuando la línea y la forma conviven con el color, A Coruña, Diputación Provincial, 1990. 
CAsTro, Antón, Painful Fact, ferrol, Centro Torrente Ballester, ferrol, 2000.
CENDÁN, susana, Evocaciones y espacio, santiago de Compostela, Xunta de Galicia, 1993.
Diez Críticos Diez Artistas, Vigo, Estación Maritima, Vigo, 1993.
frAGA, Carlota, Pisando sobre hierba, Lugo, Galería Clérigos, 1998.
PENA, Carmen, Huellas, Vilafranca de Xira, Cámara Municipal Vilafranca de Xira, Portugal, 1996.
Profanando los sueños, santiago de Compostela, Xunta de Galicia, 1997.
sArMiENTo, rosario, Reencuentro, ferrol, Centro Torrente Ballester, 1994.
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“20 noctámbulos” responde a los principios plásticos desarrollados por Chelín en su dilatada trayectoria artística, al plantear una pintura 
intuitiva y de complejidad experimental. su inspiración temática procede de sus propias experiencias mediterráneas y gallegas, en especial 
las de su ciudad natal, A Coruña, y Camariñas su lugar de residencia desde hace algunos años. El mar es una de sus grandes pasiones 
y los motivos existentes en las ciudades costeras le sirven de inspiración para desarrollar una estética que bascula entre una figuración 
expresionista y una nueva figuración con ciertas connotaciones derivadas del pop español. su orientación estética se plasma en unas 
composiciones de claro carácter constructivo, debido al intenso componente geométrico que sirve de hilo conductor para organizar tan-
to sus obras abstractas como las que rozan la figuración. Todo ello se potencia con un potente dibujo, disciplina que el artista domina, 
y que sirve para crear una nítida línea de contorno que utiliza para acotar el color, en muchos casos de consistencia plana y continua. 
Todo ello da como resultado composiciones muy definidas en las que los motivos aparecen con nitidez, tanto procedan de sus propuestas 
figurativas como de las abstractas.
En “20 noctámbulos” el artista se siente invadido por la observación y la nostalgia de un tiempo cíclico que se ha vivido y se sigue vi-
viendo desde siempre en A Coruña. Para ello recurre a un mosaico de veinte imágenes a modo de variaciones sobre un tema, que le sirve 
para expresar el movimiento, dinamismo y aspecto cambiante de la noche contemplados a través del cristal de una ventana. El interior, 
que pudiera referirse al del propio artista, frente al exterior, que pertenece al “otro” y que, años antes, le había pertenecido también a él. 
un juego formal que recuerda lejanamente las composiciones de Luis Gordillo en cuanto a disposición de los motivos, pero diferentes en 
cuanto a su planteamiento. Chelín representa a veinte personajes “vistos a través de una de las galerías de la Marina coruñesa, personajes 
rumbosos, son los muchachos de última hora, diferentes, cada uno en su espacio, unidos por el color de la luna, el rojo, el vino y el azul 
del cielo”. (AGM)

ProCEDENCiA: Vi Certamen de Artes Plásticas isaac Díaz Pardo.
iNsCriPCioNEs: Al dorso “Veinte noctámbulos T.M. 114x130 cm (firma) 98”.
EXPosiCioNEs: Vi Certame de Artes Plásticas isaac Díaz Pardo. Exposición por la provincia de A Coruña, Diputación Provincial, 1999.
rEProDuCCioNEs: VI Certame de Artes Plásticas Isaac Díaz Pardo, A Coruña, Diputación Provincial, 1999, p. 67
BiBLioGrAfíA soBrE LA oBrA: VI Certame de Artes Plásticas Isaac Díaz Pardo, A Coruña, Diputación Provincial, 1999.

CHELíN [José Eduardo Martínez González] (1945)

20 noctámbulos

Técnica mixta sobre lienzo, 114,5x130 cm., 1998.
Edificio “La Milagrosa”

Número de inventario: 1197
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El grabador Doroteo Arnáiz funda en A Coruña, a finales de los años ochenta, el taller de grabado “Centro de Grabado Contemporá-
neo” vinculado a la galería de arte Vediart, con la intención de comercializar, difundir y promover la obra gráfica de artistas contemporá-
neos. La carpeta “os papeis da Coruña: homenaxe a cidade” fue una iniciativa que une a diez artistas plásticos residentes en la provincia 
de A Coruña en la que, utilizando la técnica del grabado, materializan estampas relacionadas con la capital herculina. 
El grabado realizado por Chelín se trata de un aguafuerte y aguatinta en el que el lenguaje utilizado es una figuración gestual y expresio-
nista que refleja uno de los puntos neurálgicos de la historia de la ciudad, la puerta de acceso por el mar en la zona del Parrote, Puerta de 
Carlos V, lugar por donde la comitiva de Carlos V embarcó tras celebrar en la ciudad la sesión de Cortes de 1520. (AGM)

ProCEDENCiA: Contraprestación del CGrAC por la edición de la carpeta “os papeis da Coruña: homenaxe a cidade”.

BioGrAfíA

Nacido en A Coruña en 1945, Chelín se forma en Madrid asistiendo a la Escuela superior de Bellas Artes de san fernando y al Círculo de Bellas. Pre-
ocupado por la promoción y difusión del arte será miembro fundador de grupos muy conocidos como A Carón y La Galga. En su curriculum consta 
haber expuesto individualmente en algunas de las principales galerías de arte coruñesas como Dársena, Gruporzán, obelisco y haber participado en 
exposiciones colectivas como Arco 1987. (JMLV)

CHELíN [José Eduardo Martínez González] (1945)

Sin título (de la carpeta “Os papeis da Coruña: homenaxe a cidade”)

Aguafuerte y aguatinta, 56,5x38 cm., 1989.
Biblioteca de la Diputación Provincial

Número de inventario: 1558
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BiBLioGrAfíA

CorrEDoirA, Pilar, “Chelín”, en Artistas gallegos, pintores (neoexpresionismo-abstracciones), Vigo, Nova Galicia Edicións, 2003.
Enciclopedia Galicia Arte. Arte Contemporánea I, A Coruña, Hércules de Ediciones, 1993.
LÓPEZ CALVo, Xosé ramón, Galga colectivo de comunicación obxetual, A Coruña, Ediciós do Castro, 1981.
PABLos, francisco, A pintura en Galicia. Do XVII ás últimas tendencias, Vigo, Nigra Trea, 2003.
sEoANE, Xavier, reto ou rendición, A Coruña, Ediciós do Castro, 1994.
soBriNo MANZANArEs, María Luisa, “La Edad Contemporánea”, en Historia del Arte Gallego, Madrid, Alhambra, 1985.
Visos roDríGuEZ, Mercedes (dir.), Colección de Arte del Ayuntamiento de A Coruña, Pintura, Dibujo, Grabado, Escultura (Tomo i), A Coruña, Ayuntamiento de  
A Coruña, 2009.
VI Certame de Artes Plásticas Isaac Díaz Pardo, A Coruña, Diputación Provincial, 1999.
VV.AA., Diccionario de pintores y escultores del siglo XX, Tomo 4, Madrid, forum Artis, 1994.
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Esta obra de Juan Cidrás se encuadra dentro de la temática desarrollada a partir de 1994 en exposiciones como Terra de superficie. En 
ella, los elementos de naturaleza orgánica adquieren un protagonismo y relevancia especial para mantener la imagen dentro de los límites 
del arte conceptual.
Para ello Juan Cidrás potencia el valor de la superficie como soporte y receptáculo de los objetos representados los cuales, al vincularse 
formalmente con la naturaleza, se enfrentan directamente con las disposiciones culturales que adoptan.
Es esta una obra que, al estar utilizando una técnica mixta en la que actúa el vinílico y el encáustico, le permite al artista conseguir unos 
efectos pictóricos sorprendentes, marcando claras diferencias cromáticas entre unos objetos y otros, al tiempo que la luz abandona la 
neutralidad de otros artistas, así como su uniformidad, para convertirse en un agente activo dentro de la composición y en la creación 
del espacio.
Este último puede considerarse el gran protagonista de la obra ya que, igual que restos de hojas que flotan entre dos aguas, Cidrás 
consigue capturar el efecto acuoso de la luz reflejada y prolongar el espacio en profundidad sin más elementos que la disposición de los 
pequeños restos flotantes y los contrastes lumínicos producidos sobre ellos.
Por último, la suma acertada de luz, color, dibujo y espacio, consiguen que la obra se desenvuelva en un medio fluido, dinámico y hete-
rogéneo que el espectador tiene la impresión de contemplar por primera y última vez. (JMM)

ProCEDENCiA: iV Certamen de Artes Plásticas isaac Díaz Pardo.
EXPosiCioNEs: iV Certame de Artes Plásticas isaac Díaz Pardo, itinerante por la provincia de A Coruña, Diputación Provincial, 1996.
rEProDuCCioNEs: IV Certame de Artes Plásticas Isaac Díaz Pardo, A Coruña, Diputación Provincial, 1996, p. 35.
BiBLioGrAfíA soBrE LA oBrA: IV Certame de Artes Plásticas Isaac Díaz Pardo, A Coruña, Diputación Provincial, 1996, pp. 32-35.

JuAN iGNACio CiDrÁs [Juan ignacio Cidrás robles] (1952)

Sin título 1995

Técnica mixta sobre tela, 180x180 cm., 1995.
Palacio Provincial

Número de inventario: 0819
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BioGrAfíA

Nacido en falces. Navarra. 1952. su actividad comienza a principios de la década de 1990. Alterna las exposiciones individuales y colectivas tanto en 
España como en Portugal. siempre dentro de una creación plástica en la que la pintura responde a estados emocionales de diversa índole.
su obra carece de un discruso narrativo buscando plasmar las luchas internas del ser humano y la definición de su identidad. su producción mantiene 
una gran coherencia a lo largo del tiempo. (JMM)

BiBLioGrAfíA

IV Certame de Artes Plásticas Isaac Díaz Pardo, A Coruña, Diputación Provincial, 1996, pp. 32-35.
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sALVADor CiDrÁs [salvador Cidras robles] (1968)

Sin título

Técnica mixta sobre tela, 152x160 cm., 1996 ca.
Palacio Provincial

Número de inventario: 0818
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“sin título” es una obra perteneciente a los primeros trabajos de salvador Cidrás, seleccionada y adquirida en el iV Certamen de Artes 
Plásticas isaac Díaz Pardo de A Coruña. En esos años el artista desarrollaba un trabajo en pintura y escultura sobre la epidermis de 
la naturaleza. En este caso las vetas de la madera del soporte sirven para remarcar con pigmentos verdes los surcos, recreando de una 
manera artificial a través del lenguaje de la pintura la esencia natural del material, haciendo un guiño a planteamientos inspirados en el 
movimiento Povera italiano, y más concretamente a las posiciones estéticas y conceptuales que adopta el artista Giuseppe Penone, en 
relación con la doble transformación que puede ejercer el artista sobre un material natural industrializado.
salvador Cidrás expresa sobre esta obra que “el dibujo de las vetas de la madera sirve de inicio para recrear la naturaleza, de esta forma 
trato de rodearme de un artificio que supone la representación de una naturaleza ya transformada. El referente madera, no lo tomo del 
natural sino de una madera ya transformada, un doble proceso de lo natural”. (AGM)

ProCEDENCiA: iV Certamen de Artes Plásticas isaac Díaz Pardo.
EXPosiCioNEs: iV Certame de Artes Plásticas isaac Díaz Pardo, itinerante por la provincia de A Coruña, Diputación Provincial, 1996.
rEProDuCCioNEs: IV Certame de Artes Plásticas Isaac Díaz Pardo, A Coruña, Diputación Provincial, 1996, p. 39.
Accións Estratéxicas. Arte actual na Deputación Provincial da Coruña (catálogo), santiago de Compostela, universidade de santiago de Compostela, 2006, p. 87.
BiBLioGrAfíA soBrE LA oBrA: IV Certame de Artes Plásticas Isaac Díaz Pardo, A Coruña, Diputación Provincial, 1996, pp. 36-39.
JANEiro ALfAJEME, Violeta, “Proposta dende a imaxinación á imaxinación”, en Accións Estratéxicas. Arte actual na Deputación Provincial da Coruña (catálogo), 
santiago de Compostela, universidade de santiago-Diputación de A Coruña, 2006, pp. 75-81.

BioGrAfíA

salvador Cidrás robles, Vigo, 1968. Licenciado en Bellas Artes por la universidad de Vigo. Tercer ciclo en la universidad del País Vasco curso 1997-99, 
en el programa “La escultura: práctica y límites”. Master de Escultura en Claremont Graduate university de Los Ángeles, California. Becado por dife-
rentes instituciones españolas y extranjeras. salvador Cidrás irrumpe en el panorama artístico gallego a mediados de la década de los noventa realizando 
escultura y dibujos en los que registraba la epidermis de la naturaleza. Desde entonces su obra ha sufrido un importante proceso de experimentación 
que se incrementa con la colaboración que, en 1999, establece con Vicente Blanco, generando proyectos en los que las tecnologías audiovisuales, la crea-
ción de arquitecturas que establezcan diálogos espaciales con el espectador y con propuestas de diseño innovadoras, catapultan su obra hacia el ámbito 
nacional e internacional.
En la actualidad el artista está interesado en proyectos relacionados con la imagen y la construcción de modas culturales alternativas, especialmente 
en lo que se refiere a los jóvenes; pasando a un primer lugar la forma en la cual el lenguaje y el inconformismo social son un complemento al ocio y los 
modos de consumo.
Ha obtenido numerosas becas entre las que se pueden citar la Beca de Novos Valores, Becario de Talleres Künstler in Koln, Colonia (1993), Beca Eras-
mus, Limerik school of Art, Limerick (1993), Beca Laxeiro de Creación Artística (1996), Beca Marcelino Botín para Ampliación de Estudios Artísticos, 
santander (1999), Beca de Caja Madrid para Proyecto de Generación 2000 (2000), Beca de Creación Artística unión fenosa (2003), etc.
Ha realizado importantes exposiciones individuales y colectivas entre las que se pueden destacar las del CGAC de santiago de Compostela, en 2001; 
Museo Nacional Centro de Arte reina sofía de Madrid, en 2002; Museo de Arte Contemporáneo de Castilla y León de León, en 2008.
su obra forma parte de importantes colecciones privadas e institucionales: CGAC (santiago de Compostela), universidad de santiago de Compostela, 
Colección José Malvar, Concello de Cambre (A Coruña), Diputación Provincial de A Coruña, Concello de Vigo, Ayuntamiento de Pamplona, Co-
lección Caixanova (Vigo), Museo unión fenosa (A Coruña), Diputación de Pontevedra, fundación Coca-Cola, Colección Caja Madrid, fundación 
Marcelo Botín (santander), Museo de Pontevedra y la Colección Caixa Galicia (A Coruña). (AGM)

BiBLioGrAfíA

CiDrÁs, salvador, “una presencia por venir”, en Salvador Cidrás (catálogo), ourense, Galería Marisa Marimón, 1996.
Enciclopedia Galicia Arte. Arte Contemporánea I, A Coruña, Hércules de Ediciones, 1993.
GoNZÁLEZ ALEGrE, Alberto, “As naturezas distanciadas de salvador Cidrás”, en Salvador Cidrás (catálogo), ourense, Galería Marisa Marimón, 1996.
HErrÁNZ, Yolanda, Poética do cotián (catálogo), Pontevedra, facultade de Belas Artes, 1991. 
JANEiro ALfAJEME, Violeta, “Proposta dende a imaxinación á imaxinación”, en Accións Estratéxicas. Arte actual na Deputación Provincial da Coruña (catálogo), 
santiago de Compostela, universidade de santiago de Compostela, 2006, pp. 75-81.
Latitudes I: Mónica Alonso + Salvador Cidrás (catálogo), santiago de Compostela, fundación Caixa Galicia, 2004.
PABLos, francisco, A pintura en Galicia. Do XVII ás últimas tendencias, Vigo, Nigra Trea, 2003.
PENELAs, severino, “Progresións”, en Progresións (catálogo), Vigo, Casa das Artes, 1998.
Pinturamutante, (catálogo) Vigo, fundación MArCo, 2006.
soBriNo MANZANArEs, María Luisa, “De Asorey ós noventa”, en De Asorey ós noventa. A escultura moderna en Galicia, santiago, Auditorio de Galicia - Consorcio 
de santiago de Compostela, 1997.
VV.AA., 30 anos no 2000. Artistas galegos para un cambio de milenio (catálogo), santiago de Compostela, Auditorio de Galicia - Consorcio de santiago, 1994.
VV.AA., Museo de Arte Contemporáneo Unión Fenosa: fondos 1989-1998, A Coruña, Museo de Arte Contemporáneo unión fenosa, 2000.
VV.AA., Outra mirada (catálogo), santiago de Compostela, CGAC, 1998.



178 / CiriA

JosÉ MANuEL CiriA [José Manuel Ciria Baraja] (1960)

Poema de lluvia

Óleo y grafito sobre lona plástica, 195x150 cm., 1994-1995.
Palacio Provincial

Número de inventario: 0834
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“Poema de lluvia”, pertenece a una breve serie titulada “Memoria y Visión”, que posteriormente se conoce con el nombre de “Dibujos 
de París”. una vez que el artista finaliza el proyecto “Mnemosyne” desarrollado durante la Beca de Ministerio de Cultura en el Colegio 
de España de París, en 1994, trabaja en un grupo de obras que se apoyaban en la estructura del dibujo y, más específicamente, de la línea. 
se trataba de una pequeña serie, en donde la “mancha” quedaba restringida al diseño dibujístico. Los soportes utilizados fueron un claro 
antecedente de una serie posterior denominada “El Jardín Perverso”, en la que el artista utilizaba las lonas de proteger el suelo, llenas de 
“maculaturas” como fondos donde realizar las composiciones. La tensión generada entre el material “encontrado” y el trazado de líneas 
y superficies manchadas que permitían en todo momento observar la propia memoria y residuo del soporte, generaron el momento más 
elegante de toda su producción, según constata el artista. un recurso utilizado en la Historia del Arte Contemporáneo por las vanguar-
dias históricas, especialmente Dada y surrealismo, en la que el azar y el automatismo generan la pauta inicial para desarrollar un trabajo 
que el pintor, de una manera más o menos racional, completa. (AGM)

ProCEDENCiA: Primer salón de otoño de Pintura (tercer premio).
EXPosiCioNEs: Primer salón de otoño de Pintura, A Coruña, real Academia Gallega de Bellas Artes Nuestra señora del rosario, 1996.
rEProDuCCioNEs: Primer Salón de Otoño de Pintura, A Coruña, real Academia Gallega de Bellas Artes Nuestra señora del rosario - Diputación de A Coruña, 
1996, p. 33. 
DELGADo, Carlos, Recorrer la pintura, Madrid, 2007.
BiBLioGrAfíA soBrE LA oBrA: Primer Salón de Otoño de Pintura, A Coruña, real Academia Gallega de Bellas Artes Nuestra señora del rosario - Diputación de 
A Coruña, 1996, pp. 31-33.

BioGrAfíA

José Manuel Ciria Baraja, Manchester, 1960. Artista que comienza su actividad vinculado plenamente a la abstracción. A lo largo de su trayectoria, la 
obra de Ciria ha tenido un desarrollo cíclico en torno a los conceptos de mancha, geometría, soporte, iconografía y combinatoria, base formal y teórica 
de un método de trabajo que ha llamado Abstracción reconstructiva Automática. su proceso creador parte de un impulso automático inicial al que 
sigue una fase de meditación e intervención correctora. Trabaja sobre soportes variados como lienzos, lonas de plástico e incluso lonas de camión usadas, 
aprovechando los accidentes que estas superficies sufren en el estudio. Además utiliza pigmentos mixtos –compuestos por aceite, agua, ácidos etc.– cuyos 
ingredientes interaccionan produciendo resultados azarosos e impredecibles que el artista utiliza como presupuesto con el que empezar a trabajar. 
También realiza incursiones en el campo de la teoría como el programa de investigación abstracta “Gesto y orden”, elaborado a principios de los 90 y 
en el que lleva a cabo un análisis pormenorizado de los elementos constitutivos de la imagen plástica. 
su trabajo evoluciona, desde finales de los noventa, apartándose de la abstracción mediante la incorporación de objetos y cuerpos humanos. La pre-
sencia del cuerpo humano en las obras de Ciria es lo que da un hilo conductor a sus obras de principios de la década de 2000. En contraposición a los 
cuerpos que aparecen en el mundo publicitario con una piel tersa, sin arrugas, el artista presenta figuras humanas como objetos extrapictóricos con 
pintura sobre sus cuerpos, dándoles un matiz de rugosidad. un recorrido por estas obras, teniendo en cuenta los soportes que utiliza, las técnicas y los 
colores, es a su vez un recorrido por el cuerpo humano: de la apariencia, de lo externo, de la piel... a lo interno, a lo visceral. En la serie denominada 
´sueños Construidos´, iniciada en el año 2000. Ciria convierte la arquitectura de la sala de exposiciones en soporte donde “desplegar” el trabajo, y el 
espacio se transforma en receptor donde se deposita el enorme collage que envuelve al espectador.
sus últimos trabajos agrupados bajo el epígrafe de “rare paintings” evidencia la inflexión desarrollada por Ciria, tras su traslado a Nueva York en 2005, 
bajo el influjo del pensamiento teórico de autores tan diversos como Kandinsky, Clement Greenberg, Walter Benjamín, Chomsky, Malevich o Beuys. 
En su serie “La Guardia Place”, nombre del lugar donde se ubica su estudio en Maniatan, lleva a cabo una pintura rare (cruda, inacabada), donde la 
depuración formal, técnica e iconográfica da paso a una intuición más fresca y abierta. Esta evolución pictórica de José Manuel Ciria se orienta hacia la 
recuperación del dibujo como armazón compositivo y a la concreción de una iconografía a medio camino entre la abstracción y la figuración.
su trabajo ha sido distinguido con galardones nacionales e internacionales como la Medalla de oro del Jurado internacional en la V Bienal de Cairo 
(1994), o el Premio Extraordinario reina sofía del LXVi salón de otoño de Madrid. sus obras están en las colecciones más importantes de arte con-
temporáneo europeas y americanas. En nuestro país está representado, entre otros, en el Museo Nacional Centro de Arte reina sofía de Madrid y en el 
instituto Valenciano de Arte Moderno (iVAM). (AGM)

BiBLioGrAfíA

ABAD ViDAL, Julio César: “De los años neoyorquinos de José Manuel Ciria”, en Box of Mental States, Miami, Galería Art rouge, 2008.
AYELA, Aurelio, “Monster sushi (La ética del monstruo)”, en Ciria, Madrid, Ediciones roberto ferrer, 2007.
BArNATÁN, Marcos-ricardo: “Abecedario: Ciria / Gilgamesh”, en La Epopeya de Gilgamesh, Buenos Aires, Museo Nacional de Bellas Artes (MNBA), 2007.
BArNATÁN, Marcos-ricardo: “José Manuel Ciria. Ante una emergencia de la imaginación”, en Las Formas del silencio, Antología crítica (Los años noventa), Madrid, 
Ed. sotohenar. 2005.
BArNATÁN, Marcos ricardo: “Lines like flames that rise”, en Contemporary Masters, Nueva York, Blue Hill Cultural Center,  2000.
BoNET, Juan Manuel: “retrato al minuto de un pintor español entre dos siglos”, en Eyes & Tears, Tel Aviv, Museo de Arte Contemporáneo de Herzliya. 2002.
BoNET, Juan Manuel.: “un siglo de Arte Español dentro y fuera”, en Ciria. Squares from 79 Richmond Grove, Madrid,  Museo Nacional de Varsovia. Programa Arte 
Español para el exterior. sEACEX y Ministerio de Asuntos Exteriores y Cooperación. Madrid, 2004.
CAsTro fLÓrEZ, fernando: “Estauns interius. Comentarios superpuestos a la pintura de Ciria, en Las Formas del silencio, Antología crítica (Los años noventa), Ma-
drid, Ed. sotohenar. 2005.
CAsTro fLÓrEZ, fernando: “retrato del artista como bricoleur. odds and ends en la pintura de José Manuel Ciria”, en José Manuel Ciria, Bilbao, sala rekalde. 
2001.
CAsTro fLÓrEZ, fernando: “La visión devorante de José Manuel Ciria”, en José Manuel Ciria, Badajoz, MEiAC, 2000.
CiriA, José Manuel: “Diecisiete días en rusia”, en Mancha y Construcción, Madrid, Museo Estatal Galería Tretyakov, instituto Cervantes de Moscú y Ministerio de 
Cultura de España, 2004.
CruZ sÁNCHEZ, Pedro Alberto, “imágenes del diluvio”, en Pinturas construidas y figuras en construcción, Murcia, iglesia de san Esteban, 2007.
DELGADo, Carlos: “Ciria, la piel de la pintura”, en Alasdurasyalasmaduras, Madrid, Annta Gallery, 2009.
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DELGADo, Carlos, “Ciria, rare Paintings, Post-géneros y Dr. Zaius; y repetición y descubrimiento. Nuevas perspectivas sobre la obra última de Ciria”, en José Manuel 
Ciria (catálogo exposición itinerante, fundación Carlos de Amberes, Madrid; Museo de Arte Moderno; santo Domingo (MAM), National Gallery, Kingston; Museo 
del Canal interoceánico, Panamá; Museo de Arte (MArTE), san salvador; Museo de Arte Contemporáneo (MAC), santiago de Chile; Museo de Arte Moderno (MA-
MMoK) Medellín… Madrid, 2008. 
frANCisCo GuiNEA, Chema de: “La autocita o cómo seguir pintando en el taller de la estampa. Notas sobre la obra gráfica de Ciria”, en Ciria, Museo del Grabado 
Contemporáneo, Marbella  y Castillo de santa Catalina, Cádiz. 2005.
GoLDsTEiN, Patrick B.: “La pintura de Ciria, un alarde de comunicación” en, Eris et Pele, París, Galería Couteron, París, 2009.
GuAsCH, Anna María: “José Manuel Ciria Año Cero. El aleteo de una pintura efable”, en Limbos de Fénix, Barcelona, Galería Bach Quatre Art Contemporani, 2005.
HuBErT LÉPiCouCHÉ, Michel: “El nacimiento de Délos o el milagro del agua: La abstracción épica de José Manuel Ciria”, en Espace et Lumière. Kortrïjk, Galería 
Artim, 2000.
HuMENiuK, Gregory, “Encounter with José Manuel Ciria´s La Guardia Place series paintings (2006)”, en La Guardia Place Series, Toronto, Galería Christopher Cutts, 
2007.
KusPiT, Donald: “El modernismo trágico: Las pinturas La Guardia Place de José Manuel Ciria”. Texto catálogo exposición itinerante fundación Carlos de Amberes, 
Madrid; Museo de Arte Moderno; santo Domingo (MAM), National Gallery, Kigston; Museo del Canal interoceánico, Panamá; Museo de Arte (MArTE), san salvador; 
Museo de Arte Contemporáneo (MAC), santiago de Chile… Madrid Abril 2008. 
KusPiT, Donald: “La sombra humana y la sustancia abstracta: Los nuevos cuadros de José Manuel Ciria”. Texto catálogo Ayuntamiento de París. París, febrero 2008.
rEPLiNGEr, Mercedes: “Glosa Líquida”, en De profundis clamo ad te aqua, oviedo, Museo de Bellas Artes de Asturias, 2003.
soLANA, Guillermo, “Mancha y memoria: Pinturas de José Manuel Ciria”, en José Manuel Ciria, oporto, Museo da Alfândega, 2008.
suÁrEZ, rubén: “Ciria con la pintura”, en Por lo visto. Escritos sobre Arte (II). oviedo, Ediciones Nobel, oviedo, 2007.
suÁrEZ, rubén: “Ciria en la antigua carpintería y después de la lluvia”, en Después de la lluvia, Zaragoza, Museo Pablo serrano, 2001.
VV.AA., José Manuel Ciria, oporto, Museo da Alfândega, 2008.
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XosÉ CoBAs [Xosé Cobas Gómez] (1953)

Sin título

roble policromado y plomo, 82x54x36 cm., 1999.
Palacio Provincial

Número de inventario: 1190
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Esta escultura se inscribe en el género retrato de busto, pero el “sin título” del propio título nos niega cualquier tipo de clasificación, 
mientras que la indeterminación de las facciones no nos permite reconocer a una persona individual sino todo lo más a un sexo –el feme-
nino– y un status social, elevado. A partir de aquí hemos de seguir siendo nosotros quien interpretemos la obra de acuerdo con nuestros 
referentes: el lenguaje nos habla de un entronque figurativo de raíz expresionista que tiene su desarrollo en la escultura contemporánea 
desde Medardo rosso y Giacometti a las aportaciones de la Nueva figuración, pero Xosé Cobas ha sabido sacar partido al material, 
aprovechando las características del roble, con sus texturas e incluso agrietamientos –una vez que ha sido trabajado en un toro entero, sin 
vaciarlo o dividirlo en tablones encolados como haría la escultura tradicional– lo que nos remite a soluciones vigentes a partir de todos 
los movimientos expresionistas relacionados con la Trasvanguardia de los años ochenta. Pero, además, al combinar una madera demasia-
do veteada como el roble –de ahí que fuera rechazada históricamente como material escultórico– con un metal popular como el plomo, 
–tampoco usado en escultura desde la antigüedad– no sólo está introduciendo una variante impensable en la escultura tradicional, sino 
que está abriendo la posibilidad de una lectura en la que el plomo se convierte en un corsé que priva de libertad a un determinado sexo 
y/o a una determinada clase social. (JMLV)

ProCEDENCiA: Vi Certamen de Artes Plásticas isaac Díaz Pardo.
EXPosiCioNEs: Vi Certame de Artes Plásticas isaac Díaz Pardo. Exposición por la provincia de A Coruña, Diputación Provincial, 1996.
rEProDuCCioNEs: VI Certame de Artes Plásticas Isaac Díaz Pardo, A Coruña, Diputación de A Coruña, 1996, p. 39.
BiBLioGrAfíA soBrE LA oBrA: VI Certame de Artes Plásticas Isaac Díaz Pardo, A Coruña, Diputación de A Coruña, 1996.

BioGrAfíA 

Xosé Cobas nació en Negreira, A Coruña, en 1953. se forma en santiago en donde empieza a cursar empresariales y se gradúa en la Escuela de Artes 
y oficios en la especialidad de diseño. Precisamente, además de pintor y escultor, Cobas será un excelente ilustrador y diseñador gráfico. su primera 
exposición fue en la Asociación de Artistas de A Coruña el año 1977 participando después en la Bienal internacional de Pontevedra de 1979 y en la 
Bienal internacional fundación Araguaney de 1985. Es en esta década de los ochenta cuando comienza su labor como ilustrador trabajando para las 
principales editoriales gallegas y españolas como Galaxia, Xerais, Edelvives, Anaya o Everest, lo que le lleva también a participar en la exposición “Ga-
licia solidariedade” en 1994, en el iii Centenario de Caperucita roja y en la feria internacional del Libro infantil y Juvenil de Bolonia, italia. Desde 
1991 es, además, diseñador gráfico de la Diputación de A Coruña. (JMLV)

BiBLioGrAfíA

VI Certame de Artes Plásticas Isaac Díaz Pardo, A Coruña, Diputación Provincial, 1999, pp. 37-40.
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Miguel Condé ha sido definido como uno de los grandes grabadores del siglo XX. su formación, a medio camino entre Estados unidos 
y México, entre el mundo anglosajón y el hispano, lo mismo que su origen, han contribuido a la definición de un artista singular, creador 
de un mundo igualmente singular.
En el aguafuerte presentado en 1989 a la i Euroamericana de Grabado, presenta una estampa que perfectamente define su proceso 
creativo. se trata de una doble figura –jugando con la profundidad de la mordida del ácido nos muestra a un personaje tocado con un 
extraño sombrero-turbante en el primer plano y otro personaje de aspecto clásico en el segundo– en medio de un paisaje en el que se une 
lo onírico y lo descriptivo.
Como ocurre en su pintura, Condé no renuncia a la figuración, la convierte en el vehículo a través del cual desarrollar una creación con 
una base narrativa que arranca de su propia experiencia vital, algo que atestigua en una conversación mantenida con r.Mª. Guasch en 
2007. Es ahí donde surgen sus personajes-enigma, tomados de la historia del arte y de un universo mágico que se hunde en sus raíces 
mexicanas. Estos personajes aúnan las resonancias orientales –basta ver el turbante que comentábamos antes– con las clásicas y renacien-
tes –como se ve en el personaje barbado del segundo término–, e incluso las barrocas de raíz holandesa –rembrandt o Van Dyck– como 
se percibe en el rostro de la primera figura. Estas dos imágenes nos demuestran que la base del trabajo de Condé es el dibujo, el estudio 
de la historia del arte y de los grandes maestros italianos del renacimiento y el Barroco.
sin embargo, lejos de convertir esta formación en un lastre para su trabajo, este artista se apropia de ese lenguaje para inventar una nueva 
formulación, donde pueda convivir con la simplificación expresiva y gestual de lo contemporáneo. Es suficiente para ello con comprobar 
cómo la figura del primer término se transforma en una imagen del siglo XX a través de un trazo sumario, simplificador y expresivo, con 
evocaciones cubistas en las manos convertidas en una multiplicación sinnúmero de dedos.
La misma simplificación de trazo que se produce en el paisaje, una quebrada línea de horizonte que deja ver en un primer término una 
flor-cactus –evocación del nopal mexicano– y unas formas orgánicas de tendencia circular basadas en un elemental esquematismo.
Este último rasgo se refleja también en el fondo de la composición, jugando con las medias tintas que permite el aguafuerte, gracias a 
su dominio técnico del mismo, consigue la creación de una dualidad clara entre el primer término y el fondo, semejante a los colores 
contrastados que usa en su pintura. También consigue que dentro de cada figura, a través de la introducción de elementos curvilíneos y 
vegetales, se reitere ese sentido dual.

MiGuEL CoNDÉ (1939)

Sin título

Aguafuerte, 64x49,5 cm. (papel) 43,5x34,5 cm. (mancha), 1989.
firmado y tirada en la parte inferior “Miguel Condé 32/100”.

Palacio Provincial
Número de inventario: 0716
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Con todo ello consigue una atmósfera inquietante, de profunda carga evocadora, donde sorprende el carácter intemporal de los perso-
najes y la permanente dualidad que se produce en ellos, basada en su mutuo aislamiento. (JMM)

ProCEDENCiA: Premio en la i Euroamericana de Grabado, A Coruña, 1989.

BioGrAfíA

Miguel Condé, pintor, dibujante y grabador. Nació en 1939 en Pittsburgh, Estados unidos. Vive y trabaja entre Madrid y sitges, España. Autodidacta 
a excepción de estudios de anatomía con stephen rogers Peck en Nueva York y técnicas de grabado en el Atelier 17 de stanley William Hayter en París. 
Becario de la fundación Guggenheim para América Latina y del Gobierno francés, Condé ha recibido varios premios internacionales y es miembro 
titular de la societé des Peintres-Graveurs français. su obra está representada en numerosos museos y colecciones como The Museum of Modern Art 
en Nueva York, Cleveland Museum of Art, Blanton Museum of Art en Austin, university of Essex Collection of Latin American Art, Museo Nacional 
Centro de Arte reina sofía en Madrid, Albertina en Viena, Bibliothèque Nationale de france en París, etc. (JMM)

BiBLioGrAfíA

Miguel Condé. Pêle-Mêle. 1972-2006, Barcelona, 2007.
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“orador” pertenece al grupo de obras de ramón Conde de finales de la década de los 80, consagrándolo como uno de los artistas más 
representativos de la nueva figuración escultorica gallega. sus obras, perfectamente reconocibles, se convirtieron en un arquetipo y en 
una seña de identidad del autor.
Más allá de la anécdota que supone la ruptura intencional de un canon estético proporcionado y “clásico”, sustituido por otro distor-
sionado, sometido a la dictadura del reconocimiento como “gordos”, la obra de Conde merece una atención detallada por diferentes 
motivos: formales, compositivos y conceptuales.
Desde un punto de vista técnico ramón Conde se revela como un magnífico escultor de masas, hábil en el modelado y en la consecución 
de texturas hasta la obsesión de la perfección. Ha sido ésta la que le ha obligado a investigar en las capacidads de manipulación de las re-
sinas de poliester –material en el que podía conseguir su ideal anatómico– y avanzar con posterioridad hacia la utilización de bronce. De 
hecho las pátinas y policromías utilizadas en los primeros materiales ha terminado por asemejar y confundir uno con otro. El modelado 
anatómico, pieza clave de su trabajo, se caracteriza por el contraste entre superficies amplias y uniformes sobres las que la luz se desliza 
y otras más cortantes y profundas donde son las sombras las que toman el protagonismo.
Tampoco es deseñable su capacidad de representación de la realidad. Capaz técnicamente de realizar lo que se le antoje, su preocupación 
se centra en el rostro de sus personajes y en la posición de sus cuerpos. son ambos elementos los que terminan por calificar las obras y 
dotarlas de significado.
Baste como ejemplo observar lo que ocurre en el caso del orador, donde podemos observar como son la gestualidad de las manos y la 
expresión de su rostro –boca abierta, vociferante, ojos hundidos y mirada fija, cejas arqueadas– que nos indican que estamos ante un 
personajes que no sólo se dirije a nosotros, también reclama nuestra atención a través del ímpetu de su gesto.
En contraste, esta serie de obras, omnipresentes en las salas exposiciones gallegas y madrileñas desde finales de la década de los 80 tienen 
la peculiaridad de presentar otra de las preocupaciones más curiosas de Conde, el equilibrio de la obra y su dependencia de una peana 
o base sobre la que se asienta, ajena a la pieza. Es un interés que le permite que la obra se intengre dentro del entorno donde se sitúe; de 
este modo se apropia de él y lo singulariza. (JMM)

ProCEDENCiA: Compra al autor.

rAMÓN CoNDE [ramon Conde Bermúdez] (1951)

Orador

Bronce, 57x35x36 cm., 1991.
firmado y datado en el lateral derecho “ramón Conde 1991”.

Palacio Provincial
Número de inventario: 0770
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Pertenece esta obra, “La noche”, a la misma serie que el “orador”, tanto por la época de ejecución como por la solución de los problemas 
que plantea.
Conde, de quien se ha dicho más de una vez que toma como referencia la escultura de Botero, de gran éxito y reconocimiento en los años 
80 del siglo XX, plantea un diálogo con el material y el espectador diametralmente diferente al realizado por el escultor hispanoameri-
cano.
En el caso de “La noche”, ramón Conde hace una concesión –mucho más frecuente y común en su producción posterior– a su forma-
ción académica en Historia del Arte. Con un sutil juego de apropiación, la obra de Conde nos recuerda inmediatamente las alegorías de 
la noche y el día mediceas, la posición dinámica de la figura, la contorsión de su cuerpo, evocan formulaciones que no dudaríamos en 
calificar de manieristas.
Con todo, superada esa identificación historicista, sumamente interesante en un momento en el que todavía persistía la necesidad de 
polemizar con la formación clásica y figurativa, la obra de Conde posee un valor plástico que supera la anécdota del tema y que, nos 
aleja de esa identificación con Botero.
La figura se transforma en una masa informe, difícilmente identificable como un ser humano si no fuera por la cabeza y las manos. se 
trata en realidad de un cuerpo que mantiene su organicidad pero que adquiere un aspecto próximo a las soluciones que muchos escultores 
organicistas habían desarrollado sin apelar directamente a la figuración realista.
Muy intersante vuelve a ser el carácter dinámico que le confiere a la composición, la disposición curvilénea de la figura, su sentido en-
volvente, nos ratifican en que una de las grandes preocupaciones de Conde en estos años 90 es la definición del espacio ocupado por la 
figura en términos de acomodo y equilibrio. (JMM)

ProCEDENCiA: Compra al autor.

rAMÓN CoNDE [ramon Conde Bermúdez] (1951)

La noche

Bronce, 65x43x43 cm., 1990.
firmado en zona inferior izquierda “ramón Conde”.

Biblioteca de la Diputación Provincial
Número de inventario: 0774
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”Bailarina”, una pieza en bronce y acero cortén, es otro ejemplo de la producción de ramón Conde en el período correspondiente a 
sus característicos “gordos”. Como en el resto de los casos de la serie, ramón Conde muestra un extraordinario dominio técnico de la 
figuración a través del trabajo de modelado del material, donde aprovecha los recursos desarrollados en la investigación sobre resinas y 
poliéster.
La obra demuestra a la perfección tres de los valores más interesantes de la obra de Conde por esas fechas. En primer lugar, el rescate de 
la figuración que, alejándose de los cánones realistas y académicos tradicionales, supone una superación de los límites impuestos por una 
vanguardia que renegaba de la imagen realista. Conde busca en la figuración aquellos valores propios de la abstracción.
En segundo lugar, la formación de Conde le permite un tratamiento singularizado del rostro que adquiere una extraordinaria capacidad 
expresiva. De ese modo, el perfil afilado y puro de la nariz –un ángulo agudo perfecto– coexiste con el carácter esférico de la cabeza y  con 
la fuerza expresiva de su rostro: boca abierta, comisuras faciales y pómulos marcados, ojos y pupilas excavada con el objeto de conseguir 
mayor intensidad lumínica; una fórmula empleada con éxito en el siglo XVii y XViii.
Por otra parte, la gran preocupación de Conde en este momento es el tema del equilibrio, la creación de posiciones y actitudes contrasta-
das con los principios de estabilidad, inercia y dinamismo. De este modo, la posición que adopta la figura, un paso de baile lleno de gracia 
y agilidad –brazos alzados, pierna izquierda desplegada y trabajo de punta con el pie izquierdo, una perfecta pirueta con la posición de 
los brazos en quinta posición–, contrasta con el aparente desequilibrio provocado por la masa del cuerpo y por la fragilidad del punto de 
apoyo. se trata de un contraste intencionado que pone en tensión el sentido corpóreo de la figura y la gracilidad del movimiento.
indudablemente, como en otras obras de este período, Conde aporta también una visión transgresora del arte ya que no duda en recurrir 
a un tema clásico de la escultura y la pintura –al menos desde la sacralización del mismo por parte de Degas– para someterlo a una rein-
terpretación contemporánea. (JMM)

ProCEDENCiA: Compra al autor.

rAMÓN CoNDE [ramon Conde Bermúdez] (1951)

Bailarina

Bronce y acero cortén, 162x123x70 cm., 1998-2000.
Palacio Provincial

Número de inventario: 1447
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BioGrAfíA 

ramón Conde nace en ourense el 18 de diciembre de 1951. realiza sus estudios en esta ciudad hasta que en 1965 se traslada a Gijón donde cursa estu-
dios en la universidad laboral de dicha ciudad.En 1969 regresa a ourense donde finaliza el bachillerato. En 1971 ingresa en la facultad de filosofía y 
Letras de santiago.
En 1973 vive en Madrid frecuentando fundiciones y talleres de diversos artistas. A partir de 1974 reside de nuevo en ourense donde desarrolla lenta-
mente su lenguaje plástico. En 1986 se traslada a A Coruña donde vive hasta 1991 y tiene su estudio en el polígono de sabón de Arteixo. En estos años 
realiza sus primeras obras públicas y comienza su proyección internacional con participación en exposiciones en París.
En 1991 se inaugura su obra Los rederos en la Gran Vía de Vigo y se traslada a Houston invitado por el rector de la universidad de Houston Down-
town como profesor invitado. Vive en esta ciudad hasta 1992. En este año realiza una exposición en el recinto ferial de la Expo de sevilla, y al año 
siguiente realiza una larga estancia en Monterrey, México. En 1993 se traslada a Vigo, a san Andrés de Comesaña donde vive hasta 1999.
En ese año marcha a vivir a Padrón hasta el año 2003, año en el que hará sus primeras exposiciones en Alemania (Hannover y Kommunale Galerie de 
Berlín). En el 2005 organiza una exposición en las calles y el exterior del edificio del Ayuntamiento de ourense. Actualmente reside en santiago, teniendo 
su estudio en Milladoiro, en las cercanías de santiago.(JMM)

BiBLioGrAfíA

CABrErA, María; fErNÁNDEZ fuErTEs, Tomás, VAsCo, Ana, “Caronte”, en El jardín de Hércules. 14 escultores bajo la luz del faro, A Coruña, 1995.
CAsTELo, Bernardo, “ramón Conde. Eros y Thanatos”, en Ramón Conde, A Coruña, Galería Ana Vilaseco, 2004.
CAsTro, Xosé Antón, Arte en Galicia de los 80, A Coruña, Ediciós do Castro, 1986.
CALVo sErrALLEr, Francisco, Enciclopedia del arte español del siglo XX, Madrid, Mondadori, 1991.
Esculturas/Skkulpturen, Ramón Conde, A Coruña, Diputación Provincial, 2003.
GArriDo, Antonio, “ramón Conde”, en Ramón Conde, santiago de Compostela, Xunta de Galicia, 1988.
Gran Enciclopedia Gallega, Tomo 11, Gijón, silverio Cañada, 1974.
LoNGuEirA, silvia: Ramón Conde: esculturas, Lugo, Clérigos Galería de Arte. 1996.
Ramón Conde: 91-94 (catálogo), A Coruña : Atlántica Galería de Arte, D.L. 1994.
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roZAs, ramón, “ramón Conde”, en Artistas Gallegos, escultores, (realismos-abstracciones), Vigo, Nova Galicia Edicións, 2003.
Visos roDríGuEZ, Mercedes (dir.), Colección de Arte del Ayuntamiento de A Coruña, Pintura, Dibujo, Grabado, Escultura (Tomo i), A Coruña, Ayuntamiento de  
A Coruña, 2009.
VV.AA., Diccionario de pintores y escultores del siglo XX, Tomo iii, Madrid, forum Artis, 1994.
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MATTHiAs CoNTZEN (1939)

Misterio de la vida

Talla directa en granito negro ochavo, 295x80x80 cm., 2007.
Jardines del Pazo de Mariñán

Número de inventario: 1504
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“Misterio de la vida” es la obra que realizó Matthias Contzen perteneciente al conjunto escultórico realizado en el ii simposium inter-
nacional de Escultura realizado en el Pazo de Mariñán bajo el patrocinio de la Diputación de A Coruña.
La escultura procede, técnicamente, de la labra directa de un bloque de granito negro de cinco toneladas de peso. La configuración pris-
mática del bloque de piedra lleva al artista a realizar el labrado de la misma con dos motivos serpenteantes por los dos lados de mayor 
superficie del bloque. Dichos lados contrapuestos generan dos formas en alto relieve que llevan al espectador a rodear la pieza para 
percibirla en toda su intensidad. El acusado altorrelieve le aporta, además de su primitivismo que nos llevaría a la estética de Brancusi 
de principios del siglo XX, un diálogo con la luz cambiante del día que potencia los aspectos táctiles del material y de la intencionada 
superficie abujardada del mismo. El título de “El misterio de la vida” pudiera hacer alusión formal a dos espermatozoides en movimiento 
ascensional, no obstante el escultor plantea como principio fundamental de su obra la relación cognitiva que se produce, a través de ella, 
entre artista y espectador. “Me gustaría introducir mis esculturas no como los objetos que son percibidos la primera vez por el observa-
dor, sino como apuntes para un diálogo. Deberían dar al observador un misterio que espera una solución, su curiosidad e imaginación 
ayudarán a conducirlo a un nuevo, y a veces completamente subjetivo, significado. Que esté implicado en este diálogo, es parte del pro-
ceso creativo, que comienza sólo una vez que la escultura ha sido terminada. Los títulos de las esculturas, por lo tanto, aluden sólo a 
uno de los múltiples significados posibles. Por lo que a mí se refiere, es vital que haya puntos de vista diferentes para alcanzar un mejor 
entendimiento de nuestro mundo”. (AGM)

ProCEDENCiA: ii simposio internacional de Escultura.

BioGrAfíA

Matthias Contzen. Aschaffenburg, Alemania (1964). Concluye sus estudios de escultura en The European Academy of fine Arts de Trier, en 1987. Pos-
teriormente cursa el master de escultura en piedra en 1998. Vive y trabaja en Portugal desde ese mismo año. Durante su trayectoria ha sido objeto del 
premio de alta escultura Price de Portugal Premio City Desk, en 2002. En la última década Matthias Contzen ha realizado diez exposiciones individuales 
y 50 colectivas entre las que hay que destacar la de Artemar de 2008 con Dennis oppenheim. Ha participado en la international sculpture Biennale 
Japan, de 2003. En 2007 funda Phoenix sculpture Centre, un seminario dirigido a artistas, gestores artísticos y críticos, en Lisboa, cuya orientación es la 
de crear las condiciones necesarias para la realización de proyectos contemporáneos de escultura en piedra desde pequeño a tamaño monumental.
su obra se inspira en las formas de naturaleza desde animales vertebrados al mundo del microscopio, en especial toda aquella vida relacionada con la 
hidrodinámica. También reside su interés en el estudio del movimiento, especialmente las manifestaciones artísticas realizadas por el hombre, en especial 
la danza. En un aspecto más constructivista son interesantes sus trabajos cúbicos, en los que la forma cúbica se repite secuencialmente creando movi-
miento y dando una apariencia liviana a sus trabajos en piedra.
En 2010 es invitado en Art fair Berliner Liste para mostrar una exposición antológica de sus 25 años de escultor. su obra pública está presente en di-
ferentes ciudades de Alemania, Portugal, Canadá, España y Emiratos Árabes, así como en colecciones públicas y privadas de Portugal, España, Brasil, 
Alemania, francia, Bélgica, Canadá, reino unido, suecia y suiza. (AGM)
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Javier Correa Corredoira ha cultivado junto a su pintura una especial atención al mundo del grabado. En los años ochenta crea el colec-
tivo Gruporzán en A Coruña aglutinando a varios artistas gallegos en un local de la calle orzán que sirve como galería de arte y taller 
de grabado. Desde entonces el pintor ha desarrollado una importante actividad como grabador en la que utilizará preferentemente las 
técnicas de la xilografía, serigrafía y el grabado calcográfico, en especial el aguafuerte y aguatinta. La serigrafía le seduce por la posibili-
dad de la utilización del color, componente fundamental en su estética expresionista.
“Ara solis en fisterra”, libro-carpeta en el que el pintor hace un homenaje a la Costa da Morte, fragmento del litoral coruñés cargado 
de historia, simbolismo y leyendas. Las ocho imágenes que Correa Corredoira incluye en la obra pertenecen a aquellos lugares y paisajes 
más sobresalientes de la zona. La amplia vista de faro Vilán inicia el recorrido con una expresionista y gestual composición resuelta en 
tonos fríos con cierta proximidad a la abstracción. El anterior paisaje sirve de prólogo para dedicar varias imágenes a Muxía, en especial 
a la “Pedra dos Cadrís” que los peregrinos jacobeos atraviesan por su parte interior buscando la curación del cuerpo y el alma. Dicho 
exvoto natural da paso a la visión paisajística del santuario de la Virgen de la Barca en una doble página en la que un sincrético texto que 
fusiona la tradición cristiana con la mitología y la leyenda sirven para introducir viñetas que activan el diseño del conjunto. La carpeta 
sigue el esquema de la doble página para introducir otra imagen generadora de tradiciones galaicas como el “Cristo de fisterra” que se 
vincula a la doble página siguiente con el paisaje costero de “Villa de fisterra”, imagen que tiene su continuidad en la siguiente composi-
ción de la “Lonja de fisterra” y la lejana visión del “Monte Pindo”. El “Mar do rostro” y una composición con una penela decorada y 
orlada con peces es el colofón de la obra. El principal interés de la carpeta es su unidad temática, el grafismo con el que el artista resuelve 
un tema ampliamente popular y la frescura de un trazo completado con un equilibrado cromatismo. (AGM)

ProCEDENCiA: Compra al autor.

CorrEA CorrEDoirA [Javier Correa Corredoira] (1939)

Ara Solis en Fisterra

Carpeta de serigrafías sobre papel guarro, 36,1x25,9 cm., 1994.
firmada y tirada por el autor en el colofón de la carpeta.

Biblioteca de la Diputación Provincial
Número de inventario: 0795
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BioGrAfíA 

Javier Correa-Corredoira, A Coruña, 1952. Abandona los estudios de Arquitectura en Madrid para dedicarse plenamente a la pintura tras introducirlo 
el acuarelista coruñés Mariano García Patiño. realiza su primera exposición con el escultor MonVasco en la galería coruñesa os Arcados, en 1975. En 
1976 viaja con Mon Vasco a ibiza en donde coincide con Acisclo Manzano. Desde entonces se integra en la gestación y fundación de colectivos como 
“Galga” y “Colectivo de Expresión objetual”, en 1977, junto a Mon Vasco y Jaime Cabanas. En estos años Correa Corredoira empieza a configurar 
un lenguaje pictórico personal que tendrá como fruto la exposición en la galería coruñesa Mestre Mateo, en 1978. un año más tarde es becado por el 
Ministerio de Cultura para realizar un viaje a Méjico con el objetivo de conocer la técnica del aguafuerte. En la década de los setenta el pintor adquiere 
el tratamiento y valoración de las texturas, el especial gusto por el color y el particular planteamiento espacial de sus composiciones.
Las experiencias asociativas de los setenta lo llevan a fundar “Gruporzán” tras la apertura de un centro de aprendizaje de pintura y dibujo, en 1983. 
“Gruporzán” se convierte en una galería de arte gestionada por un colectivo de artistas que consiguen participar en la feria madrileña ArCo, en el 
segundo lustro de la década de los ochenta. En la década de los noventa, desaparecida “Gruporzán”, el artista se instala en oza dos ríos en íntimo 
contacto con la naturaleza. Este hecho le hará cambiar la temática de su pintura hacia el medio natural, frecuentando el género del paisaje, la relación 
íntima del hombre con sus tradiciones y la descripción de sus viajes. En estos años exhibe su obra en diferentes localidades gallegas y españolas, entre las 
que destacan la Galería Pardo Bazán de A Coruña, Trinta en santiago de Compostela, Abel Lepina de Vigo, santa Bárbara de Madrid, Evelio Gayubo 
de Valladolid o Ventana Abierta de sevilla. En 1995 realiza “rosa de los vientos”, obra pública instalada a los piés de la Torre de Hércules coruñesa. En 
1999 realiza una exposición en la Estación Marítima de A Coruña compartiendo espacio con el escultor Manolo Paz, en la que el gran formato con una 
estética figurativa próxima a la abstracción tiene como hilo conductor el tema del mar.
Hacia el año 2000 el pintor compra una casa en la campiña gaditana donde instala su residencia. Desde entonces el mar será la temática preferentemente 
desarrollada por el artista que utiliza como una escusa para crear espacios. Como pintor le interea el espacio, la luz y el color. Piensa que la pintura es 
una experiencia en sí misma, no una representación de la realidad. La obra de Javier Correa Corredoira está presente en importantes colecciones públi-
cas y privadas gallegas y del resto del panorama español. (AGM)

BiBLioGrAfíA

Atlántica 1983 (catálogo), Pontevedra, Diputación de Pontevedra, 1983.
Atlántica 1980-1986 (catálogo), Vigo, Museo de Arte Contemporáneo de Vigo, 2002.
BoNET CorrEA, Antonio, “Atlántica”, en Atlántica (catálogo), santiago de Compostela, 1983.
BoNiTo oLiVA, Achille, “A arte, a linguaxe: diferencias e relacións”, en Imaxes dos 80 desde Galicia, santiago de Compostela, Xunta de Galicia, 1984.
CAsTro, Antón, Expresión Atlántica: Arte galega dos 80, santiago de Compostela, follas Novas, 1985.
Correa Corredoira (catálogo), A Coruña, Ayuntamiento de A Coruña, 1999.
CorrEDoirA, Pilar; ruEDA, Margarita (dir.), Colección de Arte Xunta de Galicia (1986-1993), santiago de Compostela, Xunta de Galicia, 1995.
Diccionario de pintores y escultores españoles del s.XX. Tomo i, Madrid, forum Artis, 1994.
CorrEDoirA, Pilar, 1990 (catálogo), santiago de Compostela, Xunta de Galicia, 1986.
CorrEDoirA, Pilar, “ZYZ”, en Correa Corredoira, santiago de Compostela, Xunta de Galicia, 1989.
Enciclopedia Galicia Arte. Arte Contemporánea I, A Coruña, Hércules de Ediciones, 1993.
GArriDo MorENo, Antonio, “o muro”, en O muro, A Coruña, Galería de Arte Pardo Bazán, 1995.
Gran Enciclopedia Gallega, Tomo 11, Gijón, silverio Cañada, 1974-2000.
LiAÑo PEDrEirA, María Dolores; soBriNo MANZANArEs, María Luisa, Catálogo del Patrimonio Artístico de la Diputación de A Coruña. I Pintura y Escultura, 
A Coruña, Diputación Provincial, 1991.
LÓPEZ CALVo, Xosé ramón, Galga colectivo de comunicación obxetual, A Coruña, Ediciós do Castro, 1981.
PABLos, francisco, A pintura en Galicia. Do XVII ás últimas tendencias, Vigo, Nigra Trea, 2003.
PLAZA MoLiNA, Gabriel, Arte en Galicia: la década del “boom” (1970-1980), A Coruña, Ediciós do Castro, 1981.
sEoANE, Xavier, “Acerca de la verdadera vida de Atlántica”, en Atlántica, Madrid, Centro Cultural de la Villa, 1981.
sEoANE, Xavier, Reto ou rendición, A Coruña, Ediciós do Castro, 1994.
sEoANE, Xavier, Identidade e convulsión, A Coruña, Ediciós do Castro, 1990.
ToBA, Eduardo (dir.), El jardín de Hércules. Catorce esculturas bajo la luz del faro, A Coruña, obrascón, 1995.
VAsCo, Ana, “Correa Corredoira”, en Artistas Galegos. Pintores (neoexpresionismos-abstracciones), Vigo, Nova Galicia Edicións, 2002.
VV.AA., Diccionario de pintores y escultores del siglo XX, Tomo 3, Madrid, forum Artis, 1994.
VV.AA., Museo de Arte Contemporáneo Unión Fenosa: fondos 1989-1998, A Coruña, Museo de Arte Contemporáneo unión fenosa, 2000.
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Dibujo perteneciente a la colección personal que el escritor Wenceslao fernández flórez poseía en su residencia de verano Villa florenti-
na, en Cecebre, Cambre, A Coruña. La Diputación Provincial adquirió la casa a sus herederos, en 1999, y hoy es gestionada por la fun-
dación Wenceslao fernández flórez. realizado con la técnica de la aguada y adoptando la tipología de caricatura representa al escritor 
ataviado con traje y pajarita. Destaca rompiendo la escala la pluma de ave que el personaje sostiene en su mano derecha, acentuando la 
característica de escritor del retratado. Asimismo destaca la facilidad e importancia de la labor como escritor de Wenceslao fernández 
florez al esparcir varias hojas en diferentes lugares del dibujo. El dibujo, a pesar de su carácter caricaturesco, está definido en el juego 
de luces y sombras por una matización de gradación tonal. Las manchas sueltas de aguada del fondo resaltan el detallismo con que es 
dibujado el personaje en la posición de cuerpo entero. (AGM)

ProCEDENCiA: Compra con la casa de Wenceslao fernández flórez.

fErNANDo CorTÉs [fernando Cortes y Bugía] (1874-1948)

Caricatura de Wenceslao Fernández Flórez

Tinta y acuarela sobre papel, 60x42 cm., 1994.
Dedicatoria y firma en el ángulo inferior derecho “A mi buen amigo W. fernández flórez. f. Cortés”.

fundación Wenceslao fernández flórez
Número de inventario: 1137
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BioGrAfíA

fernando Cortés y Bugia. Betanzos, A Coruña, 1874-1948. Pintor, escultor y dibujante. Estudia en la Escuela de Artes y oficios de A Coruña, siendo 
discípulo de román Navarro e isidoro Brocos. En 1907 es nombrado auxiliar meritorio en la Escuela de Artes y oficios de A Coruña en la que, final-
mente, gana la oposición en 1916. será director del centro en 1931 y director honorario, en 1945 al llegar a la edad de jubilación. 
Miembro correspondiente de la real Academia Gallega, en 1909, y numerario en 1941. Académico de la real Academia Gallega de Bellas Artes Nuestra 
señora del rosario. fue concejal del Ayuntamiento de A Coruña, en 1913.
Como ilustrador colabora en La Voz de Galicia, y como escultor ha realizado, entre otros los bustos de Pondal y Murguía situados en los Jardines de 
Méndez Núñez de A Coruña. (AGM)

BiBLioGrAfíA

BuGALLAL, José Luis, “fernando Cortés Bugía” en BRAG, tomo XXV, A Coruña, 1949. 
BArrEiro, Alejandro, “Las obras de Cortés Bugía”, en Anuario Brigantino, Betanzos, 1949.
GoNZÁLEZ GArCÉs, Miguel, “Apuntes para una exposición”, en Catálogo Homenaje Pintores Coruñeses, La Coruña, Diputación Provincial, 1983.
Gran Enciclopedia Gallega, Tomo 7, Gijón, silverio Cañada, 1974-2000.
LiAÑo PEDrEirA, María Dolores; soBriNo MANZANArEs, María Luisa, Catálogo del Patrimonio Artístico de la Diputación de A Coruña. I Pintura y Escultura, 
A Coruña, Diputación Provincial, 1991.
urGorri CAsADo, fernando, “impresiones rápidas sobre algunos pintores de nuestra exposición”, en Catálogo Homenaje Pintores Coruñeses, La Coruña, Diputación 
Provincial, 1983.
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“sinfonía muda” pertenece a la serie de composiciones que tienen la música como tema de fondo que Alfonso Costa comienza a realizar 
con cierta frecuencia en la segunda mitad de la década de los años 80.
Esta temática le permite abordar tres temas especialmente queridos para el artista: la música como tema, la adecuación de la gama 
cromática con los diálogos armónicos existentes en las composiciones y la figura humana en acción y como expresión de un estado de 
ánimo.
En el caso que nos ocupa, por una parte, la temática se aproxima a un motivo común en su producción al que someterá a constantes va-
riaciones: el músico. Este personaje se sienta ante un piano sobre el que interpreta una pieza para la que parece requerir de otros apoyos 
instrumentales hasta convertirla en un esfuerzo tan titánico como inútil. El instrumento se deforma, multiplica sus perfiles, parece estallar 
ante el esfuerzo realizado creando un espacio vacío. Con este recurso Costa se introduce en los procesos abstractos que desarrollará con 
especial acierto a partir de la segunda mitad de la década de los 90.
Todo ello, sin embargo, siendo conscientes de la ausencia de sonido se hace armónico en el desarrollo de la gama cromática. Esta se 
mueve dentro de una sutil degradación de tonos claros, dominados por un fondo azul que actúa de imprimación, sobre el que también 
surge una paleta oscura.
Esa armonía cromática contrasta con la violenta ejecución de la figura, uno de esos atlantes-extraterrestres tan característicos de su pro-
ducción, en el que la torsión de los brazos, su carácter elástico y la energía contenida traducen la tensión de la interpretación.
También son característicos de la producción de Costa en estos años la forma de solucionar la configuración del espacio, definido a través 
de una caja cúbica, con una de sus ángulos muy visible. Esta solución, además de ubicar en un espacio tridimensional a unas figuras que 
se caracterizan por su rotundidad, también introduce un acento onírico muy común en la obra del pintor noies. (JMM)

ProCEDENCiA: Compra a particulares.
rEProDuCCioNEs: PENAs, Anxeles; VEiGA, Eva, Alfonso Costa, A Coruña, Diputación Provincial, 2007, p. 109.
BiBLioGrAfíA soBrE LA oBrA: PENAs, Anxeles; VEiGA, Eva, Alfonso Costa, A Coruña, Diputación Provincial, 2007.

ALfoNso CosTA [Alfonso Costa Beiro] (1943)

Sinfonía muda

Acrílico sobre lienzo, 130x97 cm., 1989.
firmado en el ángulo inferior izquierdo “Alfonso Costa”.

Palacio Provincial
Número de inventario: 0749
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ALfoNso CosTA [Alfonso Costa Beiro] (1943)

El albañil

Técnica mixta sobre lienzo, 250x198 cm., 1987.
firmado en el ángulo inferior derecho “Alfonso Costa”.

Palacio Provincial
Número de inventario: 0717
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“El Albañil” es una de esas obras de Alfonso Costa que se debe incluir dentro de su período clásico; entendiendo por éste no el momento 
en que Costa vuelve su mirada hacia el mundo clásico o hacia el renacimiento –práctica que desarrollará en más de una ocasión cuando 
se interese por la pintura barroca velazqueña, etc–, sino el momento en que su obra alcanza la madurez suficiente como para reconocer 
al artista autónomo y perfectamente definido. Aquel que ha abandonado todas las dependencias con la etapa formativa y desarrolla su 
propia personalidad creativa.
La obra del Albañil se mantiene en el territorio de la neofiguración que caracteriza la obra de Costa desde los años 70, manteniendo 
su intensa relación con la figura humana. Ahora, sin embargo, esa dependencia le permite alejarse de los detalles expresionistas que lo 
caracterizaron cuando tenía como modelo a artistas como Bacon, para centrarse en lo esencial de la figura, su perfil y el volumen de sus 
formas.
También es el momento en que irrumpen en la obra de Costa los seres fantásticos y los “extraterrestres”, producto de sus experiencias en 
los murales del frenopático barcelonés. son los mismos modelos que años más tarde darán pie a los Atlantes.
Conceptualmente la obra mantiene esa implicación social que tiene la pintura para Costa, donde además del ejercicio plástico virtuoso, 
se emplea también la carga emocional y social de representar diferentes sectores de la sociedad y de personajes que tienen que ver con la 
propia biografía del artista.
su capacidad técnica, el dominio del dibujo, la capacidad de asociación visual y un dominio del color, convierten a Costa en un pintor 
prolijo en su producción que plantea en sus obras constantes retos al espectador.
De este modo, en El Albañil la figura se sitúa en un plano medio, sentada sobre unos ladrillos. En esta posición parece moverse sólo con 
la brazos y la cabeza que se giran y agitan hasta formar un gran mancha cromática ante su pecho. El resto del cuerpo aparece rígidamente 
frontal. Cambia incluso el modo de tratar una y otra parte del cuerpo; mientras que en las piernas el modelado lumínico concede cierto 
protagonismo a lo tridimensional y al volumen, en el caso de la parte del torso este se convierte en una superficie plana.
La sensibilidad que Costa demuestra con el color y la textura del mismo se muestra en los múltiples contrastes cromáticos existentes en la 
figura, en las calidades táctiles del torso de ésta, pero sobretodo en la construcción cromática de un paisaje abstracto con que desenvuelve 
el fondo, en amplias bandas horizontales. (JMM) 

ProCEDENCiA: uno por ciento del presupuesto de ejecución de obras provinciales.

BioGrAfíA

Alfonso Costa Beiro nace en Noya en 1943. Allí vive su infancia y adolescencia hasta que se traslada a Barcelona a los 17 años. Allí realizará su primera 
exposición en 1967.
su carrera cambia cuando conoce al prestigioso crítico Cesáreo rodríguez Aguilera, quien afirmaría que posee un dibujo mágico y una paleta evanes-
cente, de una elegancia natural realmente única.
Trabajador incansable, es seleccionado para la muestra colectiva Joan Miró y en 1972 recibe la beca de la fundacion Juan March para viajar a florencia, 
ciudad que tendrá una influencia decisiva en su futuro estético. Es el momento en que comienza a dedicarse al cartel y al grabado, actividad en la que 
todavía hoy sigue trabajando y enseñando en su Noia natal.
En 1984 concluye uno de sus grandes empeños, una pintura de 2.000 metros cuadrados, iniciada tres años antes, en el instituto frenopático de Barcelo-
na. ilustra series de artículos en prensa, firmados por su amigo el escritor Xavier Costa Clavel, y los poemas de rodríguez Aguilera. Desde ese momento 
sus exposiciones se sucederán de modo ininterrumpido.
La pintura de Costa Beiro se mueve entre la neofiguración expresionista y el surrealismo. sus figuras danzan y poseen una incontenible dinámica. Des-
taca la intensidad de su paleta en rosas, carmines, azules, amarillos. Basada en un prodigioso, rítmico dibujo, la materia es leve, deleída, con texturas 
muy ricas y contrastes tonales. (JMM)

BiBLioGrAfíA
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“sin título (mudas)”, obra premiada en el Xi Certamen de Artes Plásticas isaac Díaz Pardo se enmarca en un conjunto de obras rea-
lizadas entre 2003 y 2008 que recoge parte de la producción pictórica realizada durante la carrera de bellas artes, en la especialidad de 
pintura.
En estas obras el autor realiza investigaciones sobre estrategias metodológicas, como el ejercicio del recorrido, de la deriva; también, un 
cuestionamiento de los medios de expresión y procesos técnicos, aspectos que consistían, mediante un ejercicio recursivo, en encontrar 
resonancias entre los procesos técnicos y el motivo a tratar.
 A partir de estas consideraciones van tomando concreción otras como los conceptos de límite y margen, o la noción del vacío, como 
elemento dinámico y activo que introduce discontinuidad y reversibilidad en un sistema.
De ahí que en la presente obra aparezcan zonas del lienzo sin detallar estableciendo límites con la pintura más detallada además de una 
discontinuidad provocada en la imagen.
La temática habitual en la obra de Victor-Hugo Costas contemporánea a “sin título (mudas)” se centra en la representación de paisajes 
urbanos en fase de construcción-destrucción, es decir, de mutabilidad. Las medianeras de casas descubiertas por el efecto de una demoli-
ción o el inicio de la construcción de un edificio representado por una visión de sus cimientos son temas recurrentes para aplicar en ellos 
los conceptos de límite, margen y discontinuidad, antes aludidos.
Para el artista “la intención última es generar obras donde surja un espacio en el que problematizar lo que consideramos o no una obra 
artística, detectar los indicios de nuevos modos de hacer, e investigar acerca de esas innovaciones que acentúan la relación entre sus ele-
mentos constituyentes confiriéndole a la obra cierta tensión, esa que hace tambalear lo que consideramos arte. (AGM)

ProCEDENCiA: Xi Certame de Artes Plásticas isaac Díaz Pardo.
iNsCriPCioNEs: Cartela al dorso donde se indica el nombre y apellidos del artista, el título de la obra y sus dimensiones
EXPosiCioNEs: Xi Certame de Artes Plásticas isaac Díaz Pardo, Exposición itinerante por la provincia de A Coruña, Diputación de A Coruña, 2010.
rEProDuCCioNEs: XI Certame de Artes Plásticas Isaac Díaz Pardo (catálogo), A Coruña, Diputación Provincial, 2011, p. 25.
BiBLioGrAfíA soBrE LA oBrA: XI Certame de Artes Plásticas Isaac Díaz Pardo (catálogo), A Coruña, Diputación Provincial, 2011, pp. 24-27.

ViCTor HuGo CosTAs [Victor Hugo Costas Alonso] (1978)

Sin título (Mudas)

Óleo sobre lienzo, 160,5x124 cm., 2009.
Edificio “La Milagrosa”

Número de inventario: 1612
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BioGrAfíA 

Victor Hugo Costas Alonso (Victor Hugo Costas), Vigo, 1978. Licenciado en Bellas Artes en la especialidad de Pintura en el año 2005, obtiene el título 
por la universidad de Vigo en la facultad de Bellas Artes de Pontevedra. En la actualidad está desarrollando su tesis doctoral.
Como artista plástico realiza su primera exposición individual en marzo de 2007, De fronteras territorios, que tuvo lugar en la sala Alterarte del Campus 
de ourense. Además ha participado en diversas exposiciones colectivas y certámenes artísticos.
su obra actual busca los límites de las técnicas artísticas y la fusión de las mismas, estableciendo un diálogo entre medios de expresión. De ahí que en su 
última serie titulada “Arqueología vertical”  se encuentran enmarañados, anudados a la fotografía, la pintura, el textil, las técnicas artesanales como el 
trenzado de fibras empleado en cestería, etc.; y a la arquitectura de las medianeras, de técnicas más rudas e industriosas, el andamiaje de los motivos, la 
presencia de la textura de un espacio agujereado, de una red articulada de vacíos. (AGM)

BiBLioGrAfíA

Certamen Gallego de jóvenes creadores Xunta de Galicia (catálogo), santiago de Compostela, sala de exposiciones “Zona C”, 2007.
De fronteiras territorios (catálogo), Vigo, Alterarte, 2007.
VI Certamen de Artes Plásticas Diputación de Ourense. Obra seleccionada (catálogo), ourense, Centro Cultural de la Diputación de ourense, 2008.
XXIV Certamen de Pintura “Concello de Cambre” (catálogo), A Coruña, Diputación Provincial - Concello de Cambre, 2007.
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Dibujo perteneciente a la colección personal que el escritor Wenceslao fernández flórez poseía en su residencia de verano Villa flo-
rentina, en Cecebre, Cambre, A Coruña. La Diputación Provincial adquirió la casa a sus herederos, en 1999, y hoy es gestionada por la 
fundación Wenceslao fernández flórez. 
Crestar durante su residencia en La Habana debe de interesarse por un tipo de caricatura muy sintética y que apuntaba algunos de los 
elementos que definirían a la estética Deco. La caricatura “El presidente” publicada en 1922 en el número 70 de la revista “Acción Co-
ruñesa”, representaba al personaje convirtiéndolo en un ave de esbelto cuello, vestido con chaqueta, pajarita y gafas oscuras, haciendo 
un guiño a la atracción que los primeros artistas influidos por la estética del movimiento internacional francés tenían hacia la represen-
tación de los animales. Aún más sintéticas y algunas de ellas con clara tendencia geométrica son las caricaturas conservadas de Crestar 
de mediados de los años veinte, entre las que se pueden citar las de los pintores Manuel Abelenda y ricardo Camino, de 1923 y 1925, 
respectivamente.
La caricatura de Wenceslao fernández florez, encaja en la capacidad de síntesis antes mencionada de Manuel Crestar, en la que con la 
utilización de dos tintas hace una interpretación muy libre del escritor. Los rasgos del rostro, en color rojizo, evidencian una facilidad 
de trazo en el que el rasgo más característico es la nariz del personaje. No deja de ser interesante el tratamiento en negro de una mínima 
corbata caligráfica y el detalle de un sombrero, probablemente de fieltro de largo pelo, que le sirve para hacer una expresiva aguada que 
se contrapone por su densidad con la claridad del dibujo del rostro. una caricatura que tiene su paralelismo con los mejores trabajos de 
artistas como Bagaría o Álvaro Cebreiro. (AGM)

ProCEDENCiA: Compra con la casa de Wenceslao fernández flórez.

CrEsTAr [Manuel Crestar Díaz] (1900-?)

Caricatura de Wenceslao Fernández Flórez

Tintas y aguada sobre papel, 28x19 cm., 1930.
firmado en la zona inferior “Crestar”.

fundación Wenceslao fernández flórez
Número de inventario: 1134
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BioGrAfíA 

Manuel Crestar Diaz (Crestar), Betanzos, A Coruña, 1900. Dibujante y caricaturista autodidacta. Hacia 1919 emigra a La Habana, Cuba, donde reside 
durante dos años, para volver de nuevo a Galicia, en 1921. En la ciudad cubana colaboró en publicaciones como “Confeti”, “Cascabel”, “Civilización” 
y “social”. Tras su regreso a España realiza su  primera exposición de dibujos y caricaturas coloreados en “Casa Galicia-América”, de A Coruña, en 
1921. Hacia 1922 Crestar cambia su residencia a Madrid. En 1923 participa en la iii Exposición de Arte Gallego de A Coruña donde presentó cuatro 
caricaturas de personajes de la tertulia de “La Peña”: Longueira, Abelenda, rafael González Villar y Bonome. En Madrid expone dibujos en la “Expo-
sición de otoño”, en 1925. En 1931 Crestar regresa a Betanzos y tras el estallido de la Guerra Civil, publica en “Galicia-Libre, portavoz de los gallegos 
libertarios”, el 20 de enero de 1938 un dibujo denunciando los fusilamientos ocurridos en su ciudad natal como represión a los comprometidos con las 
ideas de izquierdas. se desconoce su fecha de fallecimiento. (AGM)

BiBLioGrAfíA

TorrEs rEGuEiro, Xesús: “o artista betanceiro Manuel Crestar Díaz: entre a bohemia e o compromiso”, en Anuario Brigantino, Betanzos, Anuario Brigantino, nº 
26, 2003.
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fELiPE CriADo [felipe Criado Martín] (1928)

Retrato de Gonzalo Torrente Ballester

Técnica mixta sobre lienzo, 120x100 cm., 1991.
firmado y datado en el ángulo  inferior derecho “felipe Criado 91”.

Pazo de Mariñán
Número de inventario: 0731
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El género del retrato limita a todo pintor a centrarse principalmente en captar aquellos rasgos fisonómicos que identifiquen al personaje 
retratado. No obstante en el caso de felipe Criado la peculiar síntesis de la imagen y el tratamiento del color imprimen un sello personal 
que hacen inconfundible la identidad del pintor. El encuadre de torso y la pose relajada del retratado infunden la sensación de proxi-
midad al ámbito privado del personaje, lo que se acrecienta con un fondo sencillo que limita la profundidad y aproxima la presencia 
de un rostro labrado por el tiempo y la experiencia. Pero es precisamente en el tratamiento del fondo donde el pintor aporta rasgos del 
sello inconfundible de su pintura como el sentido del orden en el que la geometría es el factor organizador de la composición. También 
el color gestual aparece en forma de manchas que rompen la rigidez que la disciplina geométrica pudiera infundir a la estructura básica 
del cuadro.
En la obra prima esa espléndida base de dibujo que delimita los rasgos y expresiones confiriéndoles acentos orgánicos, elegantes e im-
pregnados de una intensa armonía. un dibujo que ha sabido aplicar a la anatomía humana, tras una indudable investigación llevada a 
cabo a lo largo de toda su fructífera y dilatada trayectoria y que, en este caso, materializa en el retrato del escritor gallego. (AGM)

ProCEDENCiA: Compra al artista.
iNsCriPCioNEs: Al dorso en la parte superior derecha “Lo hizo: felipe Criado M.”.

BioGrAfíA

felipe Criado Martín nace en Gijón, en 1928, y a los 8 años se traslada a Galicia donde vive desde entonces. En 1949, después de haber superado una lar-
ga enfermedad, conoce al escultor Asorey quien será decisivo para estimular su vocación de artista. En 1954 ingresa en la Escuela superior de Bellas Ar-
tes de Madrid, licenciándose en 1959. Durante esos años conoce a muchos intelectuales y artistas fundamentales de la cultura española de esos tiempos. 
Tras su primera exposición individual en la sala de Turismo de santiago de Compostela, en 1956, se han sucedido un nutrido número de exhibiciones de 
su obra tanto de carácter individual como colectivo por numerosas localidades de Galicia y del resto de España. En 1961 gana la cátedra de Anatomía 
Artística y Dibujo del Natural en Movimiento de Escuelas de Artes y oficios Artísticos y dos años más tarde la cátedra de Dibujo de institutos de En-
señanzas Medias. En 1963 es nombrado director de la Escuela de Artes Aplicadas y oficios Artísticos de santiago de Compostela y con posterioridad 
cambiará su residencia a A Coruña debido a su nuevo cargo de catedrático del instituto de Enseñanza Media Eusebio da Guarda. En 1996 ingresa en la 
real Academia Gallega de Bellas Artes Nuestra señora del rosario, como académico numerario en el apartado de pintura.
felipe Criado ha sido fiel a la figuración desde sus comienzos, adoptando durante la década de los sesenta una clara afinidad a la Nueva figuración 
imperante en el panorama nacional. sus excelentes dotes de dibujante y su capacidad de síntesis le llevan por la senda de una continuada investigación 
de la que surgirán elaboradas composiciones llenas de elegancia, vigor y sensualidad. su pintura está construida con ritmos que confieren a sus figuras 
una elegancia y un movimiento en los que se intuye su buena formación en la historia de la pintura. En sus composiciones la estructura se hace envol-
vente y el color abarca amplios campos delimitados por un dibujo vibrante y pleno de delicados arabescos con los que logra una especial sensualidad 
de formas. Desde mediados de la década de los noventa felipe Criado introduce en su pintura la abstracción y el objeto aportando interesantes dosis de 
constructivismo que activan la armonía de sus trabajos. Hay que destacar en la obra del pintor su conocimiento y estudio de la anatomía humana a la 
que sabe incluir en elaboradas composiciones en las que el número y la geometría son fundamentales.
su obra está presente en las principales colecciones públicas gallegas mereciendo el cumplido homenaje hacia un pintor vinculado, sin duda, a la Histo-
ria del Arte del siglo XX de Galicia. (AGM)

BiBLioGrAfíA

CAsTro, Xosé Antón; GErVENo, Marta, “felipe Criado”, en Artistas Galegos: pintores (realismos), Vigo, Nova Galicia Edicións, 2002.
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MoN roDríGuEZ, fernando, “reflexiones en torno a una pintura coruñesa”, en Catálogo homenaje a pintores coruñeses, A Coruña, Diputación Provincial, 1983.
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“La Dama de Beyrouth” tiene un referente en la guerra de Libano, pero es una denuncia de la guerra de todo tiempo y lugar, en la que 
la mujer tiene siempre un papel de perdedora. Dacos, extrae partido expresivo de la doble tinta y los efectos de textura que consigue con 
el aguafuerte reforzados por la utilización de la punta seca. La estructuración en bandas del grabado, que responde a patrones que pro-
ceden del expresionismo abstracto americano, adquieren, en este caso, un valor expresivo al repetirse en los barrotes que encarcelan a la 
mujer o en la banda inferior, negra, que nos permite adivinar la localización  urbana de los hechos. Mientras la cuadrícula subyacente, 
en esta parte de la estampa, aporta múltiples lecturas, desde un deseo de “cuadricular” la realidad, hasta un mero intento de reproducirla 
con la mayor exactitud aún cuando se está trabajando a distinta escala, lo que se contradice con lo indeterminada que está la figuración. 
(JMLV)

ProCEDENCiA: Contraprestación del CGrAC por convenio de organización de eventos artísticos.
EXPosiCioNEs: Dacos. Grabados y litografías, A Coruña, CGrAC, 1988.
rEProDuCCioNEs: Dacos. Grabados y litografías, A Coruña, Diputación Provincial, 1988.
BiBLioGrAfíA soBrE LA oBrA: Dacos. Grabados y litografías, A Coruña, Diputación Provincial, 1988.

DACos [Guy Dacos] (1940)

La dama de Beyrouth

Aguafuerte y punta seca sobre papel, 65x49,5 cm. (papel), 49,5x39,5 (mancha), 1984.
Ángulo inferior derecho “Dacos”, ángulo inferior izquierdo “3/50”.

Palacio Provincial
Número de inventario: 0738
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“El cuadro de hierbas” remite al lenguaje vigente en las década de los ochenta y principios de los noventa que pretende una renovación 
de la figuración basándose en las reminiscencias conseguidos a través de imágenes superpuestas y descontextualizadas que invitan a su 
reconstrucción por parte del espectador como experiencias personales que despiertan en él ricas emociones. Así, se juega con patrones 
florales del diseño industrial y antiguos retratos fotográficos en blanco y negro, que combinan, en una imagen que pretende ser “moder-
na”, las experiencias compositivas de la abstracción geométrica, con las texturas informalistas. Todo ello manteniendo un claro referente 
figurativo, que facilita su lectura y valoración, en la que también juega un papel determinante la cuidada plasmación de las técnicas del 
aguafuerte y la punta seca. (JMLV)

ProCEDENCiA: Contraprestación del CGrAC por convenio de organización de eventos artísticos.
EXPosiCioNEs: Dacos. Grabados y litografías, A Coruña, CGrAC, 1988.
rEProDuCCioNEs: Dacos. Grabados y litografías, A Coruña, Diputación Provincial, 1988.
BiBLioGrAfíA soBrE LA oBrA: Dacos. Grabados y litografías, A Coruña, Diputación Provincial, 1988.

DACos [Guy Dacos] (1940)

El cuadro de hierbas

Aguafuerte y punta seca sobre papel, 75x56 cm. (papel), 60x49 (mancha), 1990 ca.
Ángulo inferior derecho “Dacos”, ángulo inferior izquierdo “4/50”.

Palacio Provincial
Número de inventario: 0737
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“En el hilo roto” Dacos juega con una metáfora visual que interviene decisivamente en la propia estructuración de la obra: la secuencia 
narrativa se pierde, tras el hilo roto, y la parte inferior de la estampa queda en blanco. Nuevamente, el autor juega con la doble tinta, 
para mover la imagen, que en este caso resulta conscientemente descompensada al situar la zona más pesada en la parte superior y dejar 
la inferior completamente vacía. Esta ruptura con las normas compositivas tradicionales se acentúan por la irregularidad de los bordes 
horizontales, así como los dos modos estilísticos utilizados: una abstracción lírica para el tercio superior y un naturalismo indefinido 
para el central. (JMLV)

ProCEDENCiA: Contraprestación del CGrAC por convenio de organización de eventos artísticos.
EXPosiCioNEs: Dacos. Grabados y litografías, A Coruña, CGrAC, 1988.
rEProDuCCioNEs: Dacos. Grabados y litografías, A Coruña, Diputación Provincial, 1988.
BiBLioGrAfíA soBrE LA oBrA: Dacos. Grabados y litografías, A Coruña, Diputación Provincial, 1988.

DACos [Guy Dacos] (1940)

El hilo roto

Aguafuerte y punta seca sobre papel, 75x56 cm. (papel), 63x49 (mancha), 1987.
Ángulo inferior derecho “Dacos”, ángulo inferior izquierdo “2/50”.

Palacio Provincial
Número de inventario: 0739
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“Los días últimos ii” utiliza el lenguaje de la nueva figuración, pero intentando sacar partido expresivo de las características propias del 
medio utilizado: la litografía. Nuestra capacidad eidética nos permite ver o adivinar figuraciones, como podría ser un rostro, en lo que en 
principio pudiera ser una materia amorfa, como una pared con sus desconchados, o, en este caso, las propias manchas surgidas aleatoria-
mente al derramar la tinta sobre la piedra que sirve de medio a la técnica litográfica. surgen así visiones fantasmagóricas, de indudable 
carácter expresionista, a las que el título, actuando de clave, dota de contenidos. (JMLV)

ProCEDENCiA: Contraprestación del CGrAC por convenio de organización de eventos artísticos.
EXPosiCioNEs: Dacos. Grabados y litografías, A Coruña, CGrAC, 1988.
rEProDuCCioNEs: Dacos. Grabados y litografías, A Coruña, Diputación Provincial, 1988.
BiBLioGrAfíA soBrE LA oBrA: Dacos. Grabados y litografías, A Coruña, Diputación Provincial, 1988.

DACos [Guy Dacos] (1940)

Los últimos días II

Litografía sobre papel, 76x56 cm. (papel), 33x35 (mancha), 1987.
Palacio Provincial

Número de inventario: 0740
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La obra que Dacos realiza para el iV simposium de offset de Arte sigue los esquemas más frecuentemente establecidos a lo largo de su 
trayectoria. un dibujo que posee mucho componente automático y en el que los accidentes casuales que logra con la técnica a lo largo del 
proceso determinan el resultado final del grabado. En este caso busca una composición estructurada en tres claras bandas horizontales 
de muy diferente intensidad tonal. una banda superior formada por un conjunto de líneas y masas producto del automatismo, por una 
parte buscado por el autor y por otra generado por la propia técnica desarrolla un campo en el que los medios tonos son el aspecto do-
minante, junto a la direccionalidad que confieren al conjunto las líneas. Este campo uniforme de líneas y manchas se detiene en la zona 
central de la composición dejando un espacio vacío en el que el papel sin entintar deja abierta una zona de relax para la vista del especta-
dor que se rompe, en la zona inferior, por un orgánico dibujo a línea que se rellena mediante la alternancia de la mancha consiguiéndose 
un universo indefinido que evoca formas vegetales o minerales. La mayor presencia de matices en esta zona inferior establece el contraste 
entre las dos bandas superiores y crea una imagen sugerente de interesante plasticidad. Los colores fríos, la entonación prácticamente 
monocroma aporta un aspecto que pudiera vincularse a los trabajos orientados al ámbito de la ilustración o del grabado calcográfico 
mixto de aguafuerte y aguatinta. (AGM)

ProCEDENCiA: Contraprestación del CGrAC por convenio para organizar el iV simposium de offset de Arte, A Coruña, 1994.

BioGrAfíA

Guy Dacos (Dacos), Huy, Bélgica, 1940. Grabador especializado en las técnicas calcográficas, litografía, grabado sobre cerámica y off-set de Arte. 
ilustrador de libros de poetas luxemburgueses, franceses y polacos.
A comienzos de los sesenta Jean Donnay, profesor de grabado de la real Academia de Bellas Artes de Lieja,  le introduce en los rudimentos técnicos 
del grabado y comienza a estudiar como alumno libre en el centro. su primera exposición tuvo lugar en Bruselas, en 1961. En 1963 obtiene el diploma 
de grabador en la Academia de Lieja. 
su participación en el mayo del 68 como artista comprometido con su generación se concreta en la creación de una asociación de grabadores vinculada 
a la contracultura. 

DACos [Guy Dacos] (1940)

Sin título

Grabado offset sobre papel, 69x48,5 cm., 1994.
Ángulo superior izquierdo “57/75”, ángulo superior derecho “Dacos”.

Biblioteca de la Diputación Provincial
Número de inventario: 0790 1c
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En 1973 fue obsequiado con el Gran Premio Quinquenal del Grabado de la ciudad de Lieja. Ese mismo año fue nombrado profesor de grabado de la 
real Academia de Bellas Artes de Lieja, donde impartirá el Taller de Grabado y Litografía.
A mediados de los años setenta organizó la Exposición internacional de Grabado en Carpetas y coorganiza la Exposición internacional de Grabado 
de Lyon.
En 1983 co-funda la feria del Grabado en el Museo de Arte Moderno de Lieja a las que suceden en los años 1985 y 1987 las Bienales de Grabado, en las 
que también participa. En 1989 co-organizó y formó parte del  1º simposio internacional de  offset de Arte en Malmédy (Bélgica) y el 2º celebrado en 
Vial da Praia de Ancora (Portugal) celebrado en 1991. Entre 1993 y 1999 participó en la organización de Vyle d’Art en Marchin. 
En 1994  participa en el iV simposio internacional de  offset de Arte, en A Coruña. responsable del Taller de Grabado de la Bienal internacional de 
Arte de Cerveira (Portugal) en sus ediciones de los años 1995, 1997 y 1999. En 1998 fue uno de los creadores del Taller de grabado del Centro Cultural 
de Marchin, Bélgica, y colaborador en los trabajos preparatorios de la bienal Europea de Grabado de Lieja.
Asimismo participó en la creación y funcionamiento de  varios grupos: AT PoPLG (1968). Gravprg internacional (1969), La Poupée d`Encre (1978), 
La Lettre douce (1981), La Nouvelle Poupée d’Encre (1992).
En el sistema de trabajo de Dacos su obra no surge de una meditada investigación o cálculo previo. Progresivamente construye sobre la plancha, sacando 
de la misma su propia sustancia, produciéndose un intercambio permanente entre el artista y sus materiales. (AGM)

BiBLioGrAfíA

Dacos. Grabados y litografías, A Coruña, Diputación Provincial, 1988.
Euroamericana del grabado 2/90, A Coruña, Diputación Provincial, 1990.
Euroamericana del grabado 5/96, A Coruña, Diputación Provincial, 1996.
IV Simposium Internacional de Offset de Arte, Madrid, Centro de Grabado Contemporáneo, 1994.
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Dibujo perteneciente a la colección personal que el escritor Wenceslao fernández flórez poseía en su residencia de verano Villa flo-
rentina, en Cecebre, Cambre, A Coruña. La Diputación Provincial adquirió la casa a sus herederos, en 1999, y hoy es gestionada por la 
fundación Wenceslao fernández flórez. 
Caricatura del escritor en la que se representan muy sintetizados sus rasgos fisonómicos y se hace hincapié en el dandismo que lo carac-
terizaba a través del impecable atuendo, cuidado peinado y brillantes zapatos. Como datos accesorios de su personalidad se incluye en el 
dibujo un libro de su autoría que deja intuir el título de una de sus más famosas publicaciones, “El bosque animado”.
Desde un punto de vista formal y estilístico se trata de un dibujo con pigmentos al agua y en color en el que el caricaturista busca una 
continuidad a través de las líneas paralelas del traje, camisa y corbata que pueden aportar, por su estilo y moda, una datación de finales 
de los años cincuenta y principios de los sesenta. frente al minucioso detalle de los elementos accesorios del dibujo contrasta la facilidad 
de línea del tratamiento de la cabeza y mano, de un solo trazo y realizada con una acertada capacidad de reducción de rasgos. El carica-
turista sabe aprovecharse de la distorsión propia de este tipo de dibujos, para enfatizar la diferencia de escala entre la cabeza y cuerpo del 
escritor, aspectos que ayudan a sugerir, de una forma elegante, su discreta estatura.
Por la posible datación del dibujo y por el apellido del caricaturista, podría atribuirse la caricatura a José Luís Dávila, dibujante residente 
en Madrid y colaborador de diferentes publicaciones de prensa diaria y semanal. (AGM)

ProCEDENCiA: Compra con la casa de Wenceslao fernández flórez.

BioGrAfíA

José Luis Dávila, periodista y caricaturista español, nació en 1912 en Burgos. su afición al dibujo que le viene desde niño se debe a su padre, militar de pro-
fesión, que era un gran acuarelista.Comienza como periodista en el Diario de Burgos, trabajando en los diarios Pueblo, Madrid, Ya, informaciones y Hoja 
del Lunes. fue caricaturista, reportero y crítico de toros con el seudónimo de Pepe Luis. También colaboró en multitud de revistas: La Actualidad Española, 
La Gaceta del Norte, etc. En 1974 ganó el Premio Nacional de Teatro como reconocimiento a su trabajo como caricaturista. En 1977 obtuvo el Premio 
“Mingote”, gracias a un chiste político, modalidad de caricatura que había estado prohibida durante mucho tiempo. se trataba de una imagen del entonces 
presidente del Gobierno, Adolfo suárez: “intenté reflejar el éxito de Adolfo suárez en el referendum –asegura Dávila– con una simple urna, unas papeletas 
que caen y que forman la caricatura del presidente”. Colaborador de ABC, a su muerte en 1991 dejó miles de caricaturas en periódicos y revistas.

DÁViLA [José Luis Dávila] (1912-1991)

Caricatura de Wenceslao Fernández Flórez

Gouache y lápiz sobre papel, 43x23 cm., 1950 ca.
firmado zona inferior derecha “Dávila”
fundación Wenceslao fernández flórez

Número de inventario: 1132
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isAAC DíAZ PArDo (1920)

El discurso

Óleo sobre lienzo, 166x196 cm., 1946 ca.
firmado en el ángulo inferior izquierdo: “Díaz Pardo”.

Palacio Provincial
Número de inventario: 0836
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Hacia 1946, fecha en la que podemos datar esta obra, la pintura de isaac Díaz Pardo abandona claramente la influencia de la pintura 
académica y, particularmente, del manierismo, para decantarse por un estilo cada vez más personalizado. sus temas adquieren un claro 
contenido social. En este caso, “El discurso”, más allá del eufemismo del título no es sino un mitin y es obvio que pintar un mitin en la 
España de 1946 era un tema plenamente social. En cuanto al estilo, es cierto que isaac Díaz Pardo continua demandando en exceso un 
modelado de tradición manierista, casi ya tenebrista, pero que, ahora, se justifica por la consecución de una forma plenamente escultó-
rica que permita al pintor engarzar con las búsquedas de la pintura española, y también de la gallega, de los años de la república. De ahí 
también el carácter cada vez más popular con que es tratada la figura, que tiene presente la aportación plástica de los “canteiros”. Eso 
sí, el color adquiere una nueva presencia, estructurando la pintura en función de la luz (blancos, amarillos, y amarillos para las zonas de 
luces, verdes, carmines, grises y tierras para las de penumbra), y, lo que es más importante, empezando a valorar el ductos de la pincelada, 
buscando un sentido expresivo de la técnica. (JMLV)

ProCEDENCiA: Compra a particulares.
iNsCriPCioNEs: Al dorso etiqueta con los datos de una restauración hecha por la restauradora Marta García fajardo.
rEProDuCCioNEs: DíAZ AriAs DE CAsTro, Xosé; EsCriGAs, Guillermo (ed.), Isaac Díaz Pardo. Creación e compromiso na Galicia do século XX, A Coruña, 
Diputación Provincial, 2006, pp. 54-57.
BiBLioGrAfíA soBrE LA oBrA: DíAZ AriAs DE CAsTro, Xosé; EsCriGAs, Guillermo (ed.), Isaac Díaz Pardo. Creación e compromiso na Galicia do século 
XX, A Coruña, Diputación Provincial, 2006.
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Los viejos temas de la pintura regionalista son utilizados por isaac Díaz Pardo como pretexto para pintar sendos desnudos en los que se 
opongan la flexibilidad del cuerpo femenino a la rudeza del masculino. El tema del desnudo, aunque con una larga tradición académica, 
no dejaba de ser osado en los primeros años del franquismo, cuanto más, con la justificación del tratamiento pictórico, buscando la des-
treza en el encaje de la figura que debía mover al dibujo en varios planos del espacio, siendo utilizado por el pintor para exponer abier-
tamente la anatomía humana y particularmente la femenina. De hecho, el desnudo femenino se terminará convirtiendo en un leit-motif  
en la pintura de isaac Díaz Pardo que irá dotando a sus figuras de un creciente erotismo, a medida que les resta justificación mitológica 
y académica y las orienta en la tradición de Picasso y Matisse. En este caso, no se ha producido dicho fenómeno, aunque la inspiración 
en la pintura manierista empieza a difuminarse quedando residual sólo en el sometimiento del cuerpo a la línea serpentinata y a las ga-
mas terrosas bastardeadas, en el que el modelado predomina sobre el color. Por otra parte, hay un sentido escultórico de la forma que se 
convierte en un elemento característico de la pintura de Díaz Pardo. (JMLV)

ProCEDENCiA: Compra a particulares.

isAAC DíAZ PArDo (1920)

Mujer desnuda con marinero

Óleo sobre cartón, 70x40 cm., 1950 ca.
Palacio Provincial

Número de inventario: 1118
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isAAC DíAZ PArDo (1920)

Descendimiento

Óleo sobre lienzo, 140x79,5 cm., 1944.
Pazo de Mariñán

Número de inventario: 1123
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obra totalmente influida por los presupuestos de la pintura académica que volvieron a renacer con fuerza en las enseñanzas en la escuela 
de bellas artes madrileña tras la guerra civil. se impone, por consiguiente, una vuelta a las composiciones muy elaboradas en las que las 
figuras aparecen perfectamente encajadas y dibujadas y nada mejor que el manierismo para servir de modelo a estas búsquedas. Era el 
non plus ultra de la pintura académica que, además, portaba en su seno la oposición al clasicismo. Por lo tanto un terreno a experimentar 
por un joven que quería mostrarse anticlásico. Pero, además, el manierismo tenía en la propia tradición pictórica española un amplio 
discurso en la figura de romero de Torres, cuya influencia se trasladaba a la pintura gallega por mor de Valle-inclán y de Corredoyra. 
Era, pues, un estilo para que un joven todavía en formación, como era entonces isaac, pudiera mostrar todas sus habilidades como pintor, 
manteniendo un concepto escultórico de la forma. Por otra parte, tras la aparente imagen religiosa, era posible ocultar un homenaje a 
todos los mártires que había dejado tras de sí el alzamiento nacional y en la que la compasión de María, está la compasión de muchas 
madres y viudas gallegas. (JMLV)

ProCEDENCiA: Compra a particulares.
iNsCriPCioNEs: Al dorso “Descendimiento”, “Díaz Pardo”, “Pintado por isaac Díaz Pardo en Madrid en 1944”.

BioGrAfíA

isaac Díaz Pardo nació en santiago de Compostela el año 1920. Hijo de Camilo Díaz Baliño, su infancia y adolescencia estuvieron marcadas por el 
ambiente cultural y político que se respiraba en el taller de su padre, escenógrafo, pintor y personalidad destacada del nacionalismo gallego. Vive así 
las experiencias de los hombres de As irmandades da fala; de la Generación Nós;  del Partido Galeguista o del seminario de Estudios Galegos que lo 
frecuentaban, aunque muy pronto manifiesta una personalidad política propia, que le llevará a militar en las Juventudes socialistas unificadas. Ayuda 
también a su padre en su  trabajo de modo que, cuando este asume el peso de la campaña de propaganda a favor del Estatuto de Autonomía de Galicia, 
isaac realiza cuatro carteles, tres firmados con el seudónimo Xalo y otro, el correspondiente a la campaña del Partido Comunista, con su propio nombre. 
Además será el encargado de trasladar a obra definitiva los bocetos que realiza Castelao para el mismo fin. A principios de Julio de 1936 se involucra en 
el asalto a la farmacia del jefe de la falange en santiago, Víctor Muñoz, en cuya rebotica se  creía que se había fraguado el comando que había asestado 
una puñalada a un joven anarquista compostelano en plena rúa do Vilar. Con el Alzamiento su padre será “paseado” por los falangistas y el propio 
isaac salva la vida, ocultándose durante un año en casa de su tío indalecio en A Coruña, empezando a trabajar, después, como rotulista, para la Casa 
Bianchi, dedicada a la pintura industrial. 
finalizada la contienda realiza su primera exposición individual en la Asociación de Artistas de A Coruña y marcha a Madrid para cursar en la Escuela 
de Bellas Artes de san fernando,  estudios que se ven facilitados por la obtención  de una beca de la Diputación Coruñesa en 1940. Todavía al año 
siguiente participa en la primera experiencia española de diseño industrial, llevada a cabo por Carlos sainz de Tejada que reunía a cinco alumnos de la 
escuela de arquitectura y otros cinco de la de bellas artes.  Concluidos los estudios de bellas artes, obtiene en 1942 la beca “Conde de Cartagena” que 
le permite viajar por italia. Al año siguiente ocupa la plaza de Profesor Auxiliar en la Escuela superior de Bellas Artes  de san Jordi de Barcelona y a 
partir de entonces realiza exposiciones en Coruña, Madrid, Vigo, Barcelona y Londres en las que se percibe un claro incremento de la cuestión social que 
seguirá presente en toda su creación plástica posterior que a partir de 1948, año en que decide abandonar la pintura,  se materializa fundamentalmente 
en dibujos, ilustraciones y carteles de ciego.
Emprende también entonces sus experiencias con la cerámica. Primero funda a Cerámicas do Castro” en sada, luego, ya en 1955, la de la Magdalena, 
cerca de Buenos Aires y finalmente, conjuntamente con Luís seoane, el Laboratorio de formas de Galicia, que busca la recuperación de la memoria 
histórica de nuestra tierra a través  de instituciones como la restauración del complejo sargadelos, Ediciós do Castro, el Museo Carlos Maside, el Labo-
ratorio de industria e Comunicación, el instituto Galego de información. Todo ello, además de su labor en el campo de la creación literaria, teatral y de 
ensayo, lo convierten en una personalidad crucial en la dinamización  cultural de Galicia; trayectoria que se vio recompensada con numerosos premios 
y distinciones: Pedrón de ouro (1976), Medalla de oro e Hijo predilecto de la Ciudad de santiago (1988), que además da su nombre a la sala del Au-
ditorio de Galicia, como la Diputación de A Coruña a sus premios de artes plásticas; Premio otero Pedrayo (1990), insignia de oro de la universidad 
de santiago (1991); doctor Honoris Causa de la universidad de santiago por las facultades de Biología e Historia (1992); arquitecto honorífico del  
Colegio de Arquitectos de Galicia (2001); Premio de las Artes y de las Letras de la Xunta de Galicia (2003), etc. (JMLV)

BiBLioGrAfíA

9 pintores galegos (catálogo), Madrid, Galería Quijote, 1967.
A creación do necesario. Aproximacións ó deseño do século XX en Galicia (catálogo), Museo de Arte Contemporánea de Vigo (MArCo), A Coruña, 2004.
A mares: o espello do mar na arte galega dos séculos XIX e XX (catálogo), Vigo, Museo do Mar de Galicia, 2003.
CHAMoso LAMAs, Manuel, Arte en Galicia, Barcelona, Noguer, 1976.
CorrEDoirA, Pilar; ruEDA, Margarita (dir.), Colección de Arte Xunta de Galicia (1986-1993), santiago de Compostela, Xunta de Galicia, 1995.
DíAZ AriAs DE CAsTro, Xosé; EsCriGAs, Guillermo (ed.), isaac Díaz Pardo. Creación e compromiso na Galicia do século XX, A Coruña, Diputación Provincial, 
2006.
MuÑoZ foNTENLA, Luis, Isaac Díaz Pardo: arte industria, A Coruña, Labirinto de Paixóns - Colexio oficial de Arquitectos de Galicia, 2001.
Enciclopedia Galicia Arte. Arte Contemporánea, A Coruña, Hércules de Ediciones, 1993.
fErNÁNDEZ PALoMo, Ariana, Isaac Díaz Pardo, unha mirada familiar. Conversas con Carmen Arias, santiago de Compostela, Edicións Lea, 2006.
Galicia: Tradición e Deseño, santiago de Compostela, Xunta de Galicia, Dirección Xeral de Cultura, 1991.
GoNZÁLEZ CAToYrA, Alfonso, Nuevas biografías coruñesas, A Coruña, Alfonso González Catoyra, 1990.
GoNZÁLEZ GArCÉs, Miguel, “Díaz Pardo, isaac”, en Gran Enciclopedia Gallega, tomo IX, santiago de Compostela, Ed. silverio Cañada, 1974-2000.
Isaac Díaz Pardo. Obra cartelística (1936-1999) (catálogo), A Coruña, Espiral Maior, 2000.
Isaac Díaz Pardo. un proyecto socio-cultural para Galicia (catálogo), santiago de Compostela, Auditorio de Galicia, 1990.
Isaac Díaz Pardo nos fondos da Colección Caixa Galicia (catálogo), A Coruña, fundación Caixa Galicia, 2004.
LiAÑo PEDrEirA, María Dolores; soBriNo MANZANArEs, María Luisa, Catálogo del Patrimonio Artístico de la Diputación de A Coruña. I Pintura y Escultura, 
A Coruña, Diputación Provincial, 1991.
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LÓPEZ VÁZQuEZ, José Manuel, “El arte contemporáneo”, en Enciclopedia temática de Galicia, Tomo Arte, Barcelona, Nauta, 1988.
MoN, fernando, Renovadores da pintura galega, A Coruña, 1982.
PABLos, francisco, A pintura en Galicia. Do XVII ás últimas tendencias, Vigo, Nigra Trea, 2003.
PABLos, francisco, Plástica gallega, Vigo, Caixavigo, 1981.
sEoANE, Xavier, “isaac Díaz Pardo”, en Artistas Galegos: pintores (posguerra I, figuracións), Vigo, Nova Galicia Edicións, 2002, pp. 296-333.
soBriNo MANZANArEs, María Luisa, Catálogo de pintura. Patrimonio del Ayuntamiento de La Coruña, A Coruña, Ayuntamiento de A Coruña, 1985.
soBriNo MANZANArEs, María Luisa, O Século XX. Imaxes de Arte en Galicia, A Coruña, fundación Barrié de la Maza, 1991.
soBriNo MANZANArEs, María Luisa, “La Edad Contemporánea”, en Historia del Arte Gallego, Madrid, Editorial Alhambra, 1982.
VV.AA., Diccionario de pintores y escultores del siglo XX, Tomo 4, Madrid, forum Artis, 1994.
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Dibujo perteneciente a la colección personal que el escritor Wenceslao fernández flórez poseía en su residencia de verano Villa flo-
rentina, en Cecebre, Cambre, A Coruña. La Diputación Provincial adquirió la casa a sus herederos, en 1999, y hoy es gestionada por la 
fundación Wenceslao fernández flórez. 
Coincidiendo con el año en que Vicente Díaz y González realiza su exposición de pintura y dibujos en A Coruña, en 1907, realiza una 
caricatura de Wenceslao fernández flórez, en aquellos momentos director del “Diario de ferrol”. La caricatura, un dibujo acuarelado 
“hecho de memoria”, tal y como el autor escribe en el soporte, representa al escritor haciendo las funciones de “director de orquesta” con 
batuta, atril y la portada del Diario de ferrol, en sustitución de la partitura musical. Elementos accesorios como la pluma de escribanía 
que se sostiene en la cabeza del escritor y la flor del personaje destacado en el ojal de su chaqueta muestran sus cualidades intelectuales.
El pintor en su dibujo exagera y desproporciona el cuerpo de Wenceslao, pero como buena caricatura es un retrato reconocible del escri-
tor desde un punto de vista fisonómico. No obstante el dibujo va más allá del retrato físico y se adentra en el retrato psicológico, utilizan-
do los medios característicos de la caricatura como género. También se destaca el fervor que ya gozaba el escritor en esos años, al incluir 
en el dibujo a un nutrido público atento e, incluso, a una admiradora que con una expresiva gesticulación corporal y rostro extasiado lo 
contempla desde la primera fila. (AGM)

ProCEDENCiA: Compra con la casa de Wenceslao fernández flórez.
rEProDuCCioNEs: fErNÁNDEZ, Carlos, Wenceslao Fernández Flórez (vida y obra), A Coruña, Diputación Provincial, 1987.
BiBLioGrAfíA soBrE LA oBrA: fErNÁNDEZ, Carlos, Wenceslao Fernández Flórez (vida y obra), A Coruña, Diputación Provincial, 1987.

ViCENTE DíAZ Y GoNZÁLEZ (¿-1941)

Caricatura de Wenceslao Fernández Flórez

Tinta y acuarela sobre papel, 43,5x25,5 cm., 1907.
firmado con la siguiente leyenda en el ángulo inferior izquierdo “A Pérez quien le profesa la mayor estima campestre

filarmónico literaria y gigantemente le admira V Díaz y González. 19..”, ángulo inferior derecho “(trabajo hecho de memoria)”.
fundación Wenceslao fernández flórez.

Número de inventario: 1131
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BioGrAfíA

Diaz y González, Vicente. ferrol, ?-1941. Dibujante y pintor. Profesor de la Escuela de Artes y oficios de ferrol. Colaboró en varias publicaciones, 
entre las que se encuentra Almanaque Gallego, revista editada en Buenos Aires y dirigida por Manuel Castro López. En 1907 realizó una exposición de 
pintura y dibujo en A Coruña en la que mostró los retratos del escritor Joaquín Arias Miranda y el músico José Castro “Chané”, entre otros. Participó 
en la “Exposición de Arte Gallego” que el periódico El Heraldo de Madrid organizó en el Palacio del retiro en la capital de España, organizada por 
rafael Marquina en 1928. 
Destacado miniaturista y retratista, entre sus retratos destacan los de Curros Enríquez, el General Comerma, la Condesa de Espoz y Mina, y Concep-
ción Arenal, este último sirvió como base para la edición de sellos de correos que se realizaron de la escritora y pensadora. (AGM)

BiBLioGrAfíA

fErNÁNDEZ, Carlos, Wenceslao Fernández Flórez (vida y obra), A Coruña, Diputación Provincial, 1987.
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Grabado a la punta seca y transfer del grabador mejicano Antonio Domínguez, obra que fue seleccionada con la mención de honor en el 
iV Premio internacional de Arte Gráfico Jesús Núñez, celebrado en la sede de la fundación CiEC, Centro internacional de la Estampa 
Contemporánea de Betanzos, en 2009.
“Han sugerido que la realidad es una alucinación” pertenece a una serie más amplia de grabados que desarrollan imágenes de persona-
jes cotidianos que se revelan a una realidad oculta buscando una memoria visual que retrata la sociedad actual. Dichos personajes son 
retomados de lugares como el metro, los transportes colectivos, las calles y otros lugares públicos de la Ciudad de México. Las imágenes 
tratan de mostrar un fenómeno social que se ha convertido en cotidiano y que pasa desapercibido, señalando y denunciando una proble-
mática social como el desgaste de los valores humanos y la consecuente pérdida de la identidad en las ciudades masificadas.
En palabras del artista “En estos grabados los personajes inundan el formato con la intención de lograr una composición cargada de 
dramatismo donde predominan estos individuos, realzando las actitudes y disposición corporal, donde la técnica del aguafuerte es un 
factor vital, puesto que el dibujo y el grabado permiten una improvisación libre y variada, donde las imágenes son construidas mediante 
una serie de tramados y saturaciones de línea para lograr una gran gama de valores monocromáticos buscando lograr una atmósfera 
sofocante e inquietante en un tratamiento que se acerca a lo obsesivo y compulsivo, mismo que requiere la temática de la obra”.
“Han sugerido que la realidad es una alucinación”, desde el punto de vista técnico, está resuelto con un detallista uso de la punta seca 
sobre la que se superpone un transfer de contenido literario en el que aparecen nombres de localidades y calles mejicanas. Esta superposi-
ción visualmente se imprime sobre los rostros expresionistas de los personajes que salen del transporte colectivo, resueltos dentro de una 
estética que sugiere la Nueva objetividad alemana o el muralismo mejicano del segundo cuarto del siglo XX. (AGM)

ProCEDENCiA: iV Premio internacional de Arte Gráfico Jesús Núñez  (Mención de honor).
EXPosiCioNEs: iV Premio internacional de Arte Gráfico Jesús Núñez, A Coruña, Diputación Provincial, 2010. 
rEProDuCCioNEs: IV Premio Internacional de Arte Gráfico Jesús Núñez, A Coruña, Diputación Provincial, 2010, p. 25.
BiBLioGrAfíA soBrE LA oBrA: IV Premio Internacional de Arte Gráfico Jesús Núñez, A Coruña, Diputación Provincial, 2010, pp. 24-25.

ANToNio DoMíNGuEZ [José Antonio Domínguez López] (1975)

Han sugerido que la realidad es una alucinación

Punta seca y transfer, 100x62 cm. (mancha) 112x76 cm. (papel), 2009.
firmado en el ángulo inferior derecho.

Edificio “La Milagrosa”
Número de inventario: 1626
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BioGrAfíA

José Antonio Domínguez López. Ciudad de México, México, 1975. Licenciado en Artes Visuales. Es miembro fundador del Taller utopía de México en 
2006, que persigue la difusión del arte sin un fin lucrativo. Entre 2001 y 2006 desarrolla su producción en el Taller de Huecobrabado 121 “francisco Mo-
reno Capdevila” en la Escuela Nacional de Artes Plásticas de la universidad Nacional Autónoma de México. En 2007 ha sido becado por el Programa 
de Estímulo a la Creación y Desarrollo Artístico de México. A lo largo de su trayectoria ha realizado un importante número de exposiciones individuales 
y colectivas en diferentes localidades americanas y europeas.
Entre los premios conseguidos por el grabador se encuentran: Primer Premio en el Xii Concurso Nacional de Estampa fundación Cervantina de Méxi-
co, 2008, segundo Premio en la Bienal de Artes Gráficas shinzaburo Takeda, oaxaca, 2008, etc. (AGM)

BiBLioGrAfíA

De realidades y trasmundos urbanos (catálogo), México, Videoteca Manuel Álvarez Bravo, 2005.
IV Premio Internacional de Arte Gráfico Jesús Núñez, A Coruña, Diputación Provincial, 2010, pp. 24-25.
Transmundos y otras desidentidades (catálogo), México, Galería Pablo o´Higgins del Teatro del Pueblo, 2007.
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En los primeros años de la década de 2003, Yolanda Mártinez Dorda centró su actividad artística en el autorretrato. Este género, frecuen-
tado por multitud de artistas, se convierte en los pinceles de Dorda en una forma de estudio y comprensión de las posibilidades expresivas 
de su pintura, de los recursos técnicos y emocionales que puede llegar a desarrollar.
Tal como ha declarado la autora, esta serie de obras buscaban traducir a través del rostro estados de ánimo y emociones; en esta ocasión 
de alegría. Curiosamente, también lo apunta la artista, el modo en que aborda la representación es demasiado violento y agresivo, por lo 
que la idea de una serena alegría se convierte en un elemento disonante frente a la fuerza expresiva de este rostro.
En una reciente publicación –issue 14– Dorda declaraba que: “Desde mi punto de vista el arte es una forma de expresión, una manera de 
comunicar a través del lienzo y los pinceles aquellos estados emocionales que percibo. supone una comunicación intuitiva, el medio para 
observar y expresar más allá de lo que aparece de forma consciente”.
Por este motivo lo más interesante es poder analizar como la artista barcelonesa consigue sus objetivos. En este caso, lo primero que nos 
llama la atención es cómo atrae su retrato a un primerísimo plano, de modo que éste ocupa la totalidad del lienzo dejando sólo el rostro 
dentro del mismo. Esta proximidad provoca que todo en él se monumentalice y que no quepan espacios para anécdotas. Todo en la obra 
es sustancial. Así su boca, con los labios abiertos y mostrando los dientes, la expresión de las arrugas suprabucales o los ojos fuertemente 
cerrados, se convierten en los testimonios de esa alegría. se trata de una orografía abrupta, entrecortada, potenciada en su relieve por una 
pincelada enérgica, cargada de materia plástica y sometida a un preciso control.
Por otra parte, mientras que las formas se mueven dentro de los cánones de la figuración y la realidad, la paleta cromática se enfría, de-
jando todo el conjunto en una absoluta monocromía azulada. (JMM)

ProCEDENCiA: Viii Certamen de Artes Plásticas isaac Díaz Pardo.
EXPosiCioNEs: Viii Certame de Artes Plásticas isaac Díaz Pardo. Exposición itinerante por la provincia de A Coruña, Diputación Provincial, 2003.
rEProDuCCioNEs: VIII Certame de Artes Plásticas Isaac Díaz Pardo, A Coruña, Deputación Provincial, 2003.
BiBLioGrAfíA soBrE LA oBrA: VIII Certame de Artes Plásticas Isaac Díaz Pardo, A Coruña, Deputación Provincial, 2003.

DorDA [Yolanda Martínez Dorda] (1974)

Autorretrato II

Óleo sobre lienzo, 146x114 cm., 2003.
firmado y datado en el ángulo inferior derecho “Dorda 2003”.

Edificio “La Milagrosa”
Número de inventario: 1362
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“El extraño” pertenece a la serie de obras que Dorda realiza después de su etapa de retratos. En ella, como en las anteriores, el objetivo 
central de su trabajo es la expresión y la emoción, de ahí que el primer plano –totalmente cinematográfico– se convierta en el protagonista 
principal de la obra. Gracias a él, el rostro de este hombre mal afeitado, de expresión torva y mueca brutal en su boca, se viene hacia un 
primer término aumentando en consistencia y volumen.
Como en obras anteriores su técnica es suelta y rápida, con el pincel cargado de materia que, dada la fluidez con que aplica el pigmento, 
cae a chorretones en algunos puntos de la tela.
En las telas de Dorda todo es energía, fuerza y acción orientada al logro de la expresión. Es ese el motivo por el que también ahora renun-
cia al fondo. Como el resto de sus personajes, éstos nacen de un fondo negro, de un vacío del que brotan para enfrentarse al espectador. 
Esta solución, tan próxima a los modelos de Bacon, le permite que no exista anécdota en sus obras, que todo sea sustancial, desde el gesto 
y la expresión del rostro hasta el color de la camiseta que viste. (JMM)

ProCEDENCiA: X Certamen de Artes Plásticas isaac Díaz Pardo.
EXPosiCioNEs: X Certamen de Artes Plásticas isaac Díaz Pardo, Exposición itinerante por la provincia de A Coruña, Diputación Provincial, 2007.
rEProDuCCioNEs: X Certame de Artes Plásticas Isaac Díaz Pardo, A Coruña, Deputación Provincial, 2007.
BiBLioGrAfíA soBrE LA oBrA: X Certame de Artes Plásticas Isaac Díaz Pardo, A Coruña, Deputación Provincial, 2007.

DorDA [Yolanda Martínez Dorda] (1974)

El extraño

Acrílico sobre lienzo, 130x162 cm., 2007.
firmado en el ángulo inferior derecho “Dorda”.

Edificio “La Milagrosa”
Número de inventario: 1587
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La obra de Yolanda Martínez Dorda, está íntimamente ligada a su vida, a sus experiencias personales y a su relación con el mundo que 
la rodea. De ahí que en sus obras siempre se pueda encontrar un elemento universal dentro de lo concreto de cada uno de sus temas.
En el caso de Dolor (interpretación de una fotografía de tsunami) es evidente que fueron los medios de comunicación los que pusieron a 
Dorda en el camino de representar el dolor como sentimiento universal a través del rostro, el físico y la expresión de una mujer fotogra-
fiada tras el maremoto de indonesia.
Dorda analiza su obra en los siguientes términos: “Esta es una obra que trabajé a partir de una foto del periódico que me impactó mucho. 
En ella quiero expresar el sufrimiento de una mujer que clama al cielo. Con un fondo oscuro que representa la nada destaco la figura de 
la mujer, una mujer llena de sufrimiento en soledad, clamando al cielo. He destacado en el cuadro dos símbolos, la cara de dolor con las 
manos, jugando con las transparencias de los colores y dejando caer algún chorretón de pintura para darle al cuadro más dramatismo. 
utilizo una pincelada fluida y llena de colores que hacen destacar más estos símbolos del fondo”.
Esta declaración coincide plenamente con la que decía en La opinión recientemente. En ella afirmaba que su interés se está centrando en 
intentar plasmar en sus obras temas como “el maltrato infantil o el machismo, la violencia contra la mujer. He evolucionado desde los 
retratos, que era lo que solía hacer antes, a tratar temas sociales y reflejar más las expresiones”.
Dolor se puede considerar un prefecto resumen formal de esa búsqueda conseguida de la expresión y el sentimiento. El formato apaisado 
de la obra permite que la figura se monumentalice dominando todo el espacio pictórico de lienzo. Brota de éste un pesado fondo negro 
con el que se confunde su cuerpo, destacándose los brazos, las manos y el rostro. La pincelada, enérgica y suelta, cae libremente por la 
tela mientras que en el rostro de la mujer, su boca termina por asociarse con el mismo abismo negro del que sale la figura. (JMM)

ProCEDENCiA: iX Certamen de Artes Plásticas isaac Díaz Pardo.
EXPosiCioNEs: iX Certame de Artes Plásticas isaac Díaz Pardo. itinerante por la provincia de A Coruña, Diputación de A Coruña, 2005.
rEProDuCCioNEs: IX Certame de Artes Plásticas Isaac Díaz Pardo, A Coruña, Diputación Provincial, 2005.
BiBLioGrAfíA soBrE LA oBrA: IX Certame de Artes Plásticas Isaac Díaz Pardo, A Coruña, Diputación Provincial, 2005.

DorDA [Yolanda Martínez Dorda] (1974)

El dolor (interpretación fotografía de tsunami)

Óleo sobre lienzo, 130,5x195 cm., 2005.
firmado en el ángulo inferior izquierdo “Dorda”.

Edificio “La Milagrosa”
Número de inventario: 1428
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BioGrAfíA

Dorda nace en Barcelona en junio de 1974. se forma en el entorno del CiEC en 2007 procedente de la Escuela de Artes y oficios de A Coruña, donde 
cursa comunes, técnicas de volumen y escultura entre 1991 y 1996. su formación se completó con los estudios en el extranjero: Chelse College, Colegio 
slade, Londres, etc.
Ha disfrutado de diferentes becas para los talleres del MACuf, del Centro de Arte Contemporáneo Piramidón, y unión fenosa entre 2005 y 2009. 
Ha recibido premios en Arte Nova Galega, los certámenes isaac Díaz Padro de 2003, 2005 y 2007,  Certamen de Cambre de 2002 y 2005.
su obra se encuentra en: -Museo union fenosa Macuf, A Coruña, -Ayuntamiento de A Coruña, -Academia de Bellas Artes Nuestra señora del rosario 
-Diputación de A Coruña, -isaac Díaz Pardo, -El Correo Gallego, -fundación C.i.E.C. (Betanzos,La Coruña), -Centro de Arte Contemporánea Pira-
midón (Barcelona 2008), -El Corte inglés (2009).
El estilo de Dorda se mantiene dentro de la nueva figuración expresionista, íntimamente asociado con los procesos artísticos desarrollados a partir de la 
década de 1980. su interés por la expresión de emociones, por el cuerpo humano son equivalente a su preocupación por la potencia y energía del trazo 
y el color. (JMM)

BiBLioGrAfíA

Dorda (catálogo), Vigo, Espacio Colección Caixanova, 2009.
X Certame de Artes Plásticas Isaac Díaz Pardo (catálogo), A Coruña, Diputación Provincial, 2007.
IX Certame de Artes Plásticas Isaac Díaz Pardo (catálogo), A Coruña,Diputación Provincial, 2010.
VIII Certame de Artes Plásticas Isaac Díaz Pardo (catálogo), A Coruña, Diputación Provincial, 2003.
Yolanda Dorda (catálogo), A Coruña, Ayuntamiento de A Coruña, 2006.
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“ricon del estudio” supone un pretexto para pintar un bodegón entendido como un juego compositivo tal como es desarrollado por la 
enseñanzas académicas desde el siglo XiX. El tema se convierte en un mero motivo en el que adquieren una importancia decisiva la artifi-
ciosidad ‘casual’ de los paños  reforzada por el efecto de la luz. Dentro de estos parámetros tradicionales, el autor pretende una supuesta 
modernidad jugando con la extridencia del color, resultado de la confrantación de gamas cálidas –los rojos– con frías –los azúles–, y la 
presencia de un fuerte trazo que alcanza su zenit en el dibujo del recipiente cerámico, reforzando, así, su papel de protagonista de la obra. 
(JMLV)

ProCEDENCiA: Donación de Manos unidas.

BioGrAfíA 

francisco Dotras Lamberti. Vigo, 1921. Desde su infancia se siente atraído por la pintura. Con 10 años inicia sus estudios de dibujo y pintura en el Co-
legio Labor y pasa a formar parte del taller de aprendizaje de Máximiliano Vidales Espinosa, de Vigo. Pocos años más tarde sigue su aprendizaje con las 
clases particulares de Arturo rodríguez Cersa. sus ocupaciones profesionales relacionadas con la administración de empresas le obligan a distanciarse 
de la pintura en su juventud. En 1975 es subvencionado por la Diputación de A Coruña para realizar unos cursos de pintura en la Escuela de Artes y 
oficios de A Coruña. En 1978 realiza su primera exposición en la Alianza francesa de A Coruña. Desde entonces realiza exposiciones esporádicas por 
Galicia. Ha desempeñado los cargos de cónsul de francia en A Coruña, En la actualidad es decano honorario del cuerpo consular de A Coruña y es 
Presidente de la sociedad Histórico-cultural Gran Armada. (AGM)

BiBLioGrAfíA

LiAÑo PEDrEirA, María Dolores; soBriNo MANZANArEs, María Luisa, Catálogo del Patrimonio Artístico de la Diputación de A Coruña. I Pintura y Escultura, 
A Coruña, Diputación Provincial, 1991.

frANCisCo DoTrAs [francisco Dotras Lamberti] (1921)

Rincón del estudio del pintor

Óleo sobre tabla, 66x50 cm., 1982.
firmado y datado en el ángulo superior derecho “f. Dotras LXXXii”.

Palacio Provincial
Número de inventario: 0772
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Albert Dupont ensaya en el iV simposium de off-set de Arte de A Coruña con una propuesta claramente vinculada al “Lettrismo”, 
movimiento estético en el que milita desde hace más de treinta años.
realiza una composición inspirada en modelos de cubiertas de libros que siguen el esquema del rectángulo dentro del rectángulo. En este 
caso plantea tres rectángulos superpuestos que difieren entre sí por el contenido y el color. El rectángulo externo se concibe a modo de 
paspartú y encierra a los dos rectángulos interiores. Para esta banda perimetral envolvente utiliza una mancha de agua monocroma en 
azul pensada para aligerar la densidad de contenido concentrado en el centro de la composición.
La banda intermedia se resuelve mediante la superposición de dos colores, el mismo tono azul periférico y la inclusión del negro como 
soporte de un conjunto de signos encerrados en compartimentos cuadrados a modo de jeroglífico sin un significado concreto. se busca la 
estética y el valor visual que posee la imagen sencilla o el ideograma ampliamente reconocido por nuestra tradición cultural.
El centro de la composición la preside el rectángulo central que mantiene como soporte el color negro en el que se insertan los motivos 
caligráficos de una escritura de letras enlazadas que no forman palabras significantes. Este cuadrado es potenciado cromáticamente por 
el tercer color aplicado por el artista, un ocre que contrasta con el azul cobalto antes mencionado. El azar y el automatismo está presente 
en las manchas generadas en la aplicación de los dos colores de fondo que sirven para activar estéticamente el valor lineal de la letra y el 
signo. (AGM)

ProCEDENCiA: Contraprestación del CGrAC por el convenio para la celebración del iV simposium de ofset de Arte de A Coruña.
rEProDuCCioNEs: IV Simposium Internacional de Offset de Arte, Madrid, Centro de Grabado Contemporáneo, 1994.
Visos roDríGuEZ, Mercedes (dir.), Colección de Arte del Ayuntamiento de A Coruña, Pintura, Dibujo, Grabado, Escultura (Tomo i), A Coruña, Ayuntamiento de A 
Coruña, 2009.
BiBLioGrAfíA soBrE LA oBrA: IV Simposium Internacional de Offset de Arte, Madrid, Centro de Grabado Contemporáneo, 1994.
Visos roDríGuEZ, Mercedes (dir.), Colección de Arte del Ayuntamiento de A Coruña, Pintura, Dibujo, Grabado, Escultura (Tomo i), A Coruña, Ayuntamiento de A 
Coruña, 2009.

ALBErT DuPoNT (1951)

Sin título

Grabado offset sobre papel, 68x48 cm., 1994.
firmado y tirada en la zona inferior.

Número de inventario: 0790 1d
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BioGrAfíA

Albert Dupont (Hanoi, Vietnam, 1951), hijo de padre francés y madre vietnamita. se instala en París a la edad de 10 años.
En 1972, después de realizar estudios literarios, ingresa en el estudio de Jorge Visat donde descubre el grabado y entabla relación con artistas surrealistas 
como roberto Matta que lo inicia en el arte y la pintura. Descubre la obra de isidore isou, fundador del Lettrisme, y comienza a interesarse por este mo-
vimiento estético. El Lettrisme, fundado en 1945, se impuso tras la segunda Guerra Mundial como el único movimiento revolucionario nuevo después 
de Dada y el surrealismo. isidore isou proclama la destrucción de la poesía y la palabra en provecho de una estética basada en la letra y el signo.
El Lettrisme se asocia a la poética de los sonidos, las onomatopeyas, la música de las letras, dispuestas de modo arbitrario, más que en el sentido propio 
de las palabras. En pintura, este movimiento ilustra el principio que defiende que “la escritura es un dibujo”. 
Albert Dupont dirige durante los años 1974 y 1975 la revista “Lettrisme”. Crea en 1976 la revista “La Novation” y será uno de los fundadores, ese mismo 
año, de la Asociación internacional de la Letra y el signo.
Hoy su obra aborda todos los campos artísticos: pintura, escultura, foto, grabados, libros de artistas, novela y cine. Todas estas disciplinas se unen a 
través de los signos, que constituyen su principal campo de expresión.
En efecto, el signo representa para él un instrumento privilegiado que restituye la diversidad, la urgencia, la locura y, al mismo tiempo, la belleza del 
mundo contemporáneo. Asume la frase del pintor surrealista chileno, roberto Matta: “el hombre desciende del signo”.
Albert Dupont investiga en “El Arte-jeroglífico” y es el inventor de las “Palabras clave del Tercer Milenario”. se sirve de la escritura como de la materia 
prima esencial del cuadro.
Entre los poetas y artistas que evoca frecuentemente se encuentran rimbaud, Baudelaire, Mallarmé, André Bretón, isidore isou, Guido Debord, Marcel 
Duchamp, Man ray, Matta, todos ellos orientados hacia una revolución poética del lenguaje.
La obra de Albert Dupont está representada en las Colecciones del fondo Nacional De Arte Contemporánea de París así como en diferentes institucio-
nes, Museos y colecciones privadas francesas e internacionales. (AGM)

BiBLioGrAfíA

Euroamericana del grabado 3/92, A Coruña, Centro de Grabado Contemporáneo, 1992.
Euroamericana del grabado 5/96, A Coruña, Centro de Grabado Contemporáneo, 1996.
IV Simposium Internacional de Offset de Arte, Madrid, Centro de Grabado Contemporáneo, 1994.
Visos roDríGuEZ, Mercedes (dir.), Colección de Arte del Ayuntamiento de A Coruña, Pintura, Dibujo, Grabado, Escultura (Tomo i), A Coruña, Ayuntamiento de A 
Coruña, 2009.
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Este trabajo de Cristina Durán Arufe, realizado en torno al año 2005, nos presenta una propuesta pictórica en la que su autora se esfuerza 
por definir un lenguaje plástico personal, alejado de las normas convencionales impuestas por el mercado, la tradición y la crítica.
La obra es, en este contexto, el resultado de un esfuerzo donde se rastrea una posición ecléctica en cuanto al camino que deber tomar su 
vocabulario y el resultado final de la obra.
En el uso de una técnica mixta en la que domina el uso del acrílico, sorprende la preocupación de la pinora por establecer una clara dife-
renciación táctil –no sólo cromática– entre las grandes superficies grises reducidas a una capa fina de textura suave, que contrasta con la 
energía orgánica del color de fondo, también en diferentes gamas de grises y negros. Esa tensión se hace más palpable en el ángulo inferior 
izquierdo del cuadro donde la pintura termina por chorrear.
Ese carácter vital y orgánico que muestra la pintura, donde lo onírico e irreal de formas eidéticas termina por imponerse a la sencilla 
visión de la mancha, contrasta con el orden y regularidad de las retículas dispuestas en un primer término. son estas las que nos dan la 
pista para comprobar que la tela tiene una prolongación natural más allá de los límites de la mancha. Esta constatación es la que nos 
indica que la lucha entro lo inorgánico y lo visceral es la tensión que busca Durán Arufe. (JMM)

ProCEDENCiA: iX Certamen de Artes Plásticas isaac Díaz Pardo.
iNsCriPCioNEs: Al dorso a la derecha sobre el bastidor central se incluye el nombre de la autora, el título de la obra, las dimensiones, la técnica y el precio.
EXPosiCioNEs: iX Certame de Artes Plásticas isaac Díaz Pardo. itinerante por la provincia de A Coruña, Diputación Provincial, 2005.
rEProDuCCioNEs: IX Certame de Artes Plásticas Isaac Díaz Pardo, A Coruña, Diputación Provincial, 2005, p. 51.
BiBLioGrAfíA soBrE LA oBrA: IX Certame de Artes Plásticas Isaac Díaz Pardo, A Coruña, Diputación Provincial, 2005, pp. 49-52.

CrisTiNA DurÁN [Cristina Durán Arufe] (1975)

Sin título

Técnica mixta sobre tela, 150x146 cm., 2005 ca.
Edificio “La Milagrosa”

Número de inventario: 1411



DurÁN / 229

BioGrAfíA

Cristina Durán Arufe, natural de santa Comba (1975), se licencia en Bellas Artes por la facultad de Pontevedra en 1998. inmeditamente después es 
seleccinada para las Becas de Creación Artística de Paradores de Turismo, el homenaje a Lucio Muñóz y la exposición de Novos valores de 1999 de la 
Diputación de Pontevedra.
Desde el año 2000 participa en exposiciones colectivas como ArtXove de Pontedeume, Bienal internacional de Arte de la fundacion Araguaney recibe 
diversos premios como el del Concello de Cambre (2003), Comarca de sar (2001) y Concello de Monforte de Lemos (2004). 
Además desarrolla su actividad como ilustradora para la editorial 3C3, en la colección CÉLTiGos.
En 2008 expone en la Galería Burela de santa Comba, con anterioridad lo había hecho en el Centro Cultural de ourense, en el premio rivas Briones, y 
en el ii Encuentro Pintura-Poesía de la Diputación de A Coruña. (JMM)

BiBLioGrAfíA

IX Certame de Artes Plásticas Isaac Díaz Pardo, A Coruña, Diputación Provincial, 2005, pp. 49-52.
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“Areas gordas” es una de las primeras obras en las que Manuel Eiris comienza a trabajar en reflexiones sobre el tiempo y la duración 
durante el proceso creativo y la consecución de los objetivos plásticos a través del desarrollo de la obra.
Tal como indica el artista en la presentación de su obra, ésta está realizada con pigmentos muy densos y aceitados que le permiten la 
manipulación constante de su pintura durante todo el proceso de ejecución. 
Por otra parte, en la obra existen referencias evidentes a los procesos de “desocultación” o descubrimiento de las formas interiores con-
servadas en los objetos.
En el caso de Area gordas esta idea se centra en el afloramiento exterior de las huellas posteriores a un aquelarre, semejante al de Goya. 
sin embargo, esta lectura intelectualizada del artista se puede reducir a una visión más próxima a los juegos surrealistas de aquellos ob-
jetos que afloran hacia el exterior con vida propia, como explosión de un infección o como reflejo de la imposibilidad de retener por más 
tiempo en el interior del cuerpo dichos contenidos. De hecho ese paisaje de post-aquelarre del que hablar Eiris guarda mucha relación 
con la anatomía humana y una herida abierta en su epidermis. (JMM)

ProCEDENCiA: Viii Certamen de Artes Plásticas isaac Díaz Pardo.
EXPosiCioNEs: Viii Certame de Artes Plasticas isaac Díaz Pardo. Exposición itinerante por la provincia de A Coruña, Diputación Provincial, 2003.
rEProDuCCioNEs: VIII Certame de Artes Plásticas Isaac Díaz Pardo, A Coruña, Deputación Provincial, 2003, pp. 82-84.
BiBLioGrAfíA soBrE LA oBrA: VIII Certame de Artes Plásticas Isaac Díaz Pardo, A Coruña, Deputación Provincial, 2003, pp. 82-84.

MANuEL Eirís [Manuel Antonio suárez Eirís] (1977)

Areas gordas

Técnica mixta sobre tela, 120x160 cm., 2003 ca.
Delegación Provincial de A Coruña Consellería de sanidade

Número de inventario: 1369
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Esta obra forma parte del proceso de reflexión creativa que ha llevado a cabo Manuel Eirís al trabajar sobre la duración y el tiempo 
presentes en la obra. si en el caso anterior éste se expresaba a través del trabajo material realizado por el artista sobre los pigmentos y el 
lienzo, en este caso el tiempo queda recogido en la propia naturaleza de los materiales que la componen.
Tal como ha comentado Eirís se trata de restos de papel pintado rescatados de derrumbe de un edificio demolido en Lisboa. En su origen 
se encuentra por una parte el paso del tiempo, manifestado en la muerte del contenedor y la destrucción potencial de este papel pintado, 
pero también en la existencia de una vida después de ese final, la que le concede el artista a través del acto creativo.
En ese mismo sentido, si una de las preocupaciones principales de Eirís es la “desocultación”, el develar el contenido del objeto, en este 
caso este proceso consiste en hallar de nuevo el patrón que se repetía de forma constante en el papel pintado.
De hecho repetición, duración, tiempo, son factores de una misma ecuación. (JMM)

ProCEDENCiA: Donación del artista como contraprestación a la Beca de Ampliación de Estudios Artísticos.

MANuEL Eirís [Manuel Antonio suárez Eirís] (1977)

Sen título

Lápiz sobre tela, 133x200 cm., 2007.
Palacio Provincial

Número de inventario: 1507
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faciana responde a la idea general del proyecto plástico de su autor. si sus intervenciones en el espacio consisten en ir descubriendo las 
diferentes capas de pigmento que se esconden bajo una pared, un muro o un soporte, en esta obra muestra el estado primitivo de la elabo-
ración de un retrato, el estado de boceto, que una vez desarrollado dará lugar a una imagen meditada y totalmente construida. La obra 
pertenece a la contraprestación que el autor está obligado a ceder a la Diputación de A Coruña como resumen de los trabajos realizados 
en su período de becario en el curso 2008-2009. (AGM)

ProCEDENCiA: Donación del artista como contraprestación a la Beca de Ampliación de Estudios Artísticos.
iNsCriPCioNEs: Al dorso “Manuel Eirís 2009 s/T”.

MANuEL Eirís [Manuel Antonio suárez Eirís] (1977)

Sin título (silueta de faciana de perfil)

Acrílico sobre lienzo, 40x30 cm., 2009.
Palacio Provincial

Número de inventario: 1532
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BioGrAfíA

Manuel Antonio suárez Eirís nace en santiago de Compostela en 1977. Licenciado en Bellas Artes por la universidad de Vigo, tendrá la oportunidad 
de viajar a Koblenz-Landau, en Alemania y a Granada. Además en 2001 trabaja junto a Eduardo Arroyo en el CGAC.
su obra, incluida en numerosas exposiciones colectivas, se expuso en los Jardines de santa Margarita de A Coruña, en el Ayuntamiento de Cambre, en 
el certamen de Novos Valores de Pontevedra. Ha colaborado con el CGAC, con la sala Nasa y con el Marco de Vigo, donde propuso una intervención 
donde unía arte y ciudad. un edificio deshabitado, en sus palabras, es como “catas arqueológicas en la pared con las que retrocedo en el tiempo. El 
hecho de no poder llevarme conmigo dicha pared hace necesario que me tenga que valer de un medio externo para poder documentar el proceso. Es-
cojo siempre paredes de interiores de casas porque han sido habitadas y fueron ellas las encargadas de guardar nuestra intimidad; no me interesa, por 
ejemplo, descubrir las capas del muro de una calle. La casa en obras es un lugar solitario, con ese aspecto de abandono que tienen las edificaciones en 
proceso de construcción».
Entre los premios obtenidos destacan el Viii Certamen de Artes Plásticas isaac Díaz Pardo, A Coruña, 2003; Accésit en el i Certamen de Pintura 
Concello de Monforte de Lemos, 2004; primer premio en la quinta convocatoria del Premio Auditorio de Galicia para Novos Artistas de santiago de 
Compostela, en 2007.
Ha sido becado con bolsa de Ampliación de Estudios Artísticos de la Diputación de A Coruña, realizada en Ar.Co., Lisboa, en los cursos 2007/2008 y 
2008/2009.  (JMM)

BiBLioGrAfíA

Puntos de encuentro II: Manuel Eirís (catálogo), Vigo, MArCo, 2009.
V Premio Auditorio de Galicia Novos Artistas, santiago de Compostela, Consorcio de santiago, 2007.
VIII Certame de Artes Plásticas Isaac Díaz Pardo (catálogo), A Coruña, Diputación de A Coruña, 2003.
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La ironía y el humor se convirtieron en un recurso muy atractivo para muchos artistas a la hora de reclamar la atención del espectador.
En el caso que nos ocupa, el plantear un ficticio bodegón donde los elementos centrales son arquitecturas, todas ellas presididas por el 
Empire states neoyorkino, supone un proceso de transgresión en el que se quiere convertir al observador en cómplice.
Esta complicidad, que se consigue desde el mismo título, es la que se produce al transformar y simplificar hasta lo cotidiano la mesa que 
suele servir de soporte a los objetos tradicionales en un bodegón. Del mismo modo, el mantel que la cubre, más que una actualización del 
tema es una provocación ya que nos traslada a una cotidianeidad de la que las naturalezas muertas tradicionales nos pretendían alejar. 
Lo cotidiano como vía de escape hacia lo extraordinario.
Por último la presencia de edificaciones reconocibles, nos permite entender esta simplificación del género del bodegón como una metáfo-
ra en la que el mundo se puede poner sobre una mesa; imagen clara y precisa de los conceptos de globalización y mundialización en que 
vivimos inmersos. (JMM)

ProCEDENCiA: Vii Certamen de Artes Plásticas isaac Díaz Pardo.
iNsCriPCioNEs: firma al dorso en el ángulo superior derecho “Bodegón con Empire state”.
EXPosiCioNEs: Vii Certamen de Artes Plásticas isaac Díaz Pardo, Exposición itinerante por la provincia de A Coruña, Diputación Provincial, 2001.
rEProDuCCioNEs: VII Certame de Artes Plásticas Isaac Díaz Pardo, A Coruña, Deputación Provincial, 2001, p. 67.
BiBLioGrAfíA soBrE LA oBrA: VII Certame de Artes Plásticas Isaac Díaz Pardo, A Coruña, Deputación Provincial, 2001, pp. 65-68.

BioGrAfíA

fermín Encinar Arias, natural de Monforte de Lemos (1953), forma parte de los grupos Galga y Atlántica. Entre 1980 y 1983 viaja por Europa y en los 
años 90 por el norte de África. En la actualidad reside en A Coruña.
realiza exposiciones individuales en la galería AVAu, en o Patacón, Adro, Gruporzán, El Taller y otras. También participa en diversas bienales que le 
llevan a Alemania, Bélgica, México, italia, etc. (JMM)

BiBLioGrAfíA

Enciclopedia Galicia Arte. Arte Contemporánea I, Tomo XVi, A Coruña, Hércules de Ediciones, 1993.
Gran Enciclopedia Gallega, Apéndice 33-34, santiago, silverio Cañada, 1977-2000
VII Certame de Artes Plásticas Isaac Díaz Pardo, A Coruña, Deputación Provincial, 2001, pp. 65-68.
Visos roDríGuEZ, Mercedes (dir.), Colección de Arte del Ayuntamiento de A Coruña, Pintura, Dibujo, Grabado, Escultura (Tomo i), A Coruña, Ayuntamiento de  
A Coruña, 2009.

fErMíN ENCiNAr [fermín Encinar Arias] (1953)

Bodegón con Empire State

Óleo sobre lienzo, 116x89 cm., 1994-1997.
firmado y datado en el ángulo inferior izquierdo “Encinar - 94-97”.

Edificio “La Milagrosa”
Número de inventario: 1307
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“Peixe” resultó ser una de las obras seleccionadas y adquiridas por la Diputación de A Coruña en el X Certamen de Artes Plásticas isaac 
Díaz Pardo de A Coruña. según su autor, francisco Escudero, interpreta la obra como “simplemente un pez moviéndose en su medio 
ambiente, el mar, cualidad que los hombres imitamos y envidiamos”. El pretexto de una forma zoomórfica da al escultor la oportunidad 
de reflexionar sobre la manera de extraer cualidades expresivas de un bloque de mármol negro, a través de la creación de múltiples facetas 
geométricas. Dichas facetas son activadas mediante el pulido, rallado y apomazado de las superficies para crear diferentes matices según 
la incidencia de la luz. La forma fusiforme y el recurso de la utilización de la aleta inferior como elemento soporte de la escultura aportan 
al conjunto una visión preferente. La pequeña escultura refleja el desarrollo de una depurada técnica y de toda una vida dedicada a la 
escultura en su vertiente técnica de la talla directa. (AGM)

ProCEDENCiA: X Certamen de Artes Plásticas isaac Díaz Pardo.
EXPosiCioNEs: X Certamen de Artes Plásticas isaac Díaz Pardo, Exposición itinerante por la provincia de A Coruña, Diputación Provincial, 2007.
rEProDuCCioNEs: X Certame de Artes Plásticas Isaac Díaz Pardo, A Coruña, Deputación Provincial, 2007, p. 25.
BiBLioGrAfíA soBrE LA oBrA: X Certame de Artes Plásticas Isaac Díaz Pardo, A Coruña, Deputación Provincial, 2007, pp. 24-25.

EsCuDEro [José francisco Escudero Carril] (1958)

Peixe

Talla directa en mármol, 30x70x20 cm., 2007.
firmado y datado en el lateral de la zona interior “escudero 2007”.

Edificio “La Milagrosa”
Número de inventario: 1595
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EsCuDEro [José francisco Escudero Carril] (1958)

Mariñán

Granito, 235x103x90 cm., 2007.
firmado y datado en el lateral de la zona interior “escudero 2007”.

Jardines del Pazo de Mariñán
Número de inventario: 1502
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“Mariñán” es la escultura de José Escudero realizada y donada a la Diputación Provincial durante el ii simposio internacional de Escul-
tura celebrado en el Pazo de Mariñán entre los días 14 de mayo y 1 de junio de 2007. Durante dichas jornadas francisco Escudero junto 
con los escultores Xoan Lomarti, Moncho Amigo, Xurxo oro, Mathias Contzen y Paulo Neves compartieron trabajo y experiencias 
relacionadas con la disciplina escultórica.
“Mariñán” responde a la evocación del artista sobre la frase “si los viejos árboles de Mariñán pudieran tomar forma humana y contarnos 
lo que vieron...”, una reflexión que fue materializada con la técnica de talla directa en granito de Parga y que representa un torso masculi-
no desnudo de concepción clásica y que pudiera ponerse en relación formal con la obra maestra del helenismo “Victoria de samotracia”. 
El corte horizontal realizado con procedimientos mecánicos de la parte superior de la cabeza aporta la nota geométrica y contemporánea 
a un volumen labrado con procedimientos tradiconales. La blancura de la piedra sirve de contrapunto a la penumbra del lugar del bosque 
de Mariñán elegido, para crear un hito que sorprende y destaca en la soledad natural del entorno. (AGM)

ProCEDENCiA: ii simposio internacional de Escultura, Pazo de Mariñán, A Coruña, 2007.

BioGrAfíA 

José francisco Escudero Carril (francisco Escudero), A Coruña, 1958. realiza los estudios de talla de madera en la escuela de Artes Aplicadas de  
A Coruña, en 1979, y técnicas de volumen en la Escuela de Artes “Pablo Picasso” de A Coruña, en 1997. su dedicación a la escultura se inicia en 1983. 
su primera exposición tuvo lugar en la undécima edición del salón intercéltico de Lorient, francia. Ha realizado desde entonces varias exposiciones de 
su obra en diferentes espacios gallegos y del resto de España. su colaboración con el arquitecto municipal de A Coruña Antonio Desmond ha tenido 
como fruto un nutrido número de esculturas y monumentos públicos en la ciudad herculina. su obra ha sido merecedora de premios en las décadas 
de los ochenta y noventa, entre los que pueden destacarse el i Certamen de Cantería de Parga, i Certamen de Arte de Burela y el Certamen Ciudad de 
Mondoñedo, todos en la provincia de Lugo. (AGM)

BiBLioGrAfíA

X Certame de Artes Plásticas Isaac Díaz Pardo, A Coruña, Deputación Provincial, 2007, pp. 24-25.
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EsPEJo VACío [sergio Pita freire] (1970)

Libro objeto

Libro intervenido con fotos y textos, 31x21x6,7 cm., 1998.
firmado y datado en el interior.

Archivo Provincial
Número de inventario: 1573

Como contraprestación a la beca de ampliación de estudios concedida por la Diputación de A Coruña, el artista Espejo Vacío (sergio 
Pita freire), dona a la institución un “Libro objeto” como resultado de su estancia en el templo budista “Luz serena” de Valencia impar-
tiendo un curso sobre Arte Zen con el maestro francisco Dokusho Villalba.
Tomando como soporte un diccionario del siglo XiX, el artista interviene el volumen cortando muchas de sus págines, incorporando 
fotografías, dibujos y textos, convirtiendo el libro original en un libro objeto lleno de referencias autobiográficas y artísticas sobre la ex-
periencia mística de su estancia en Valencia. (AGM)

ProCEDENCiA: Donación del artista como contraprestación a la Beca de Ampliación de Estudios Artísticos.

BioGrAfíA

sergio Pita freire (Espejo Vacío). 1970. inicia estudios de arquitectura técnica. En 1992 es invitado a schönbrunn (Alemania) para trabajar en terapia 
artística con deficientes psíquicos. imparte clases de dibujo y pintura en 1993. Becado por unión-fenosa para el Taller Pablo ruiz Picasso impartido por 
rafael Canogar. En 1997 la Diputación de A Coruña le concede una beca de Ampliación de Estudios Artísticos que realiza en la Comunidad Budista 
soto ZEN, Templo Luz serena, con el maestro francisco Dokusho Villalba, en Casas del río, Valencia, en 1997/1998. (AGM)
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A finales de la década de los noventa itziar Ezquieta intentaba abrirse camino en el difícil mundo del arte. En 1999 es seleccionada y pre-
miada en el iV Certamen isaac Díaz Pardo y participa en una nutrida selección de convocatorias de premios en toda la geografía española. 
su estética en ese año se centraba en los efectos psicológicos que la pintura ejerce sobre el ser humano, entre ellos la sinestesia. La sinestesia 
por definición es la sensación secundaria o asociada que se produce en una parte del cuerpo a consecuencia de un estímulo aplicado en otra 
parte del mismo. No cabe la menor duda que uno de los sentidos receptores más importantes de nuestro cuerpo es el sentido de la vista, y 
ha sido frecuente en la historia de la pintura que los artistas centraran sus trabajos en el estímulo que la pintura ejerce en nuestra psique.
En este sentido itziar Ezquieta reflexiona sobre “sinestesia”, obra premiada en el certamen isaac Díaz Pardo expresando algunos aspec-
tos de su contenido conceptual. “La obra y quizás todo el proceso creativo se asemeja a los procesos de la sinestesia, la pintura, el fluir 
de los colores y los colores mismos son evocación de nuestra percepción del mundo, una manera de reflejar nuestra afección y conexión 
con las cosas. En el momento en el que fue realizada esta obra el proceso creativo se concentraba en los modos y maneras de representar 
en forma y color, en los usos de la pintura como plasmación sensual y acaso expresiva, sin la necesidad de referentes, de un acercamiento 
plástico directo hacia una manera de concebir el espacio quebradizo y fluido que se esconde tras la fisura, la pretensión de una  mirada 
rasgada, la sensación que se esconden tras la visibilidad de una percepción primaria.
oquedades parduzcas, fluir acaso casual de la pintura, ojivas y formas ovoides en estado de tránsito hacia un no saber muy bien qué, 
dejar abierta la posibilidad de lo que la pintura en el momento creativo pretende desvelar, permitir quizás a la mano y a la memoria ex-
presarse libremente sobre la superficie de la tela. Abrir el espacio bidimensional de la tela hacia recorridos de sugerencia y fluir formal 
que permita a la mirada perderse para cuestionarse sobre si misma en un bucle de indefinición y posibilidad. Aflora en cada estado de la 
materia un querer decir simplemente insinuando sensaciones perceptivas. un estado larvario y metamórfico donde la pintura y el proceso 
pictórico surge en la necesidad de reflejar de manera cuasi-abstracta un estado, un sentir, una emoción quizás una frustración o un anhelo 
por comprender y comprenderse”. (AGM)

ProCEDENCiA: Vi Certamen de Artes Plásticas isaac Díaz Pardo.
iNsCriPCioNEs: Etiqueta al dorso con los datos de la obra.
EXPosiCioNEs: Vi Certamen de Artes Plásticas isaac Díaz Pardo, Exposición itinerante por la provincia de A Coruña, Diputación Provincial, 1999.
rEProDuCCioNEs: VI Certame de Artes Plásticas Isaac Díaz Pardo, A Coruña, Deputación Provincial, 1999, p. 47.
BiBLioGrAfíA soBrE LA oBrA: VI Certame de Artes Plásticas Isaac Díaz Pardo, A Coruña, Deputación Provincial, 1999, pp. 45-48.

iTZiAr EZQuiETA [itziar Ezquieta Llamas] (1975)

Sinestesias

Técnica mixta sobre lienzo, 162,5x146 cm., 1999.
Palacio Provincial

Número de inventario: 1192
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Esta obra es la última de la  serie  “EnsimismaMiento”, todo el trabajo que desarrollo en esta serie de tres cuadros trata de el  juego de 
descubrirse, de mirar(se) y de ser mirado.  La imagen  representada de una realidad de “nos-otros” mismos?, un intento? …quizás.
El uso de la palabra conforma parte esencial de la obra, tanto en el título como en las sucesivas  afirmaciones incluidas en el propio 
lienzo. un modo de pintar y trabajar en el que la parte conceptual, todo lo que se esconde tras la mancha pictórica, pretende capturar al 
espectador en una especie de autorreflexión personal: “En si misma, Miento? o ensimismamiento. se que todo es efímero”.
Dualidades: entre  sueño y la razón, el pensamiento razonado y los sentimientos o las pasiones. Trato de mostrar la invisibilidad de esta 
disposición fragmentaria que nos conforma a partir de una iconografía de mis propios sentimientos: cuerpos sin rostro y rostros sin cuer-
po. Personajes que conviven en el espacio del cuadro en un intento (imposible) por llegar a comprenderse… figuras, siluetas y sombras 
de figuras femeninas fragmentadas; cuerpos como estructuras que se encierran sobre si mismas o se encuentran en un evidente estado 
de incomunicación y rostros ajenos a sus cuerpos y la simbología del corazón como víscera central que sella la necesidad de unión de lo 
fragmentado –el sentido de lo sentido pasa por los sentimientos–. un tipo de trabajo que pretende presentar  un mundo interior que es 
espejo de los momentos creados, sentimientos “su-reales”. reflejos de lo real volcado hacia lo “su-real”.  
La propia artista expresa que “todo mi trabajo se concentra en la necesidad de contar algo, una narratividad espacial y espacial compleja 
y personal (personal - como parte de una subjetividad y como parte de la persona en general)”. (AGM)

ProCEDENCiA: Xi Certamen de Artes Plásticas isaac Díaz Pardo.
EXPosiCioNEs: Xi Certame de Artes Plásticas isaac Díaz Pardo. Exposición itinerante por la provincia de A Coruña, Diputación de A Coruña, 2011.
rEProDuCCioNEs: XI Certame de Artes Plásticas Isaac Díaz Pardo, A Coruña, Deputación Provincial, 2011, p. 29.
BiBLioGrAfíA soBrE LA oBrA: XI Certame de Artes Plásticas Isaac Díaz Pardo, A Coruña, Deputación Provincial, 2011, pp. 28-31.

iTZiAr EZQuiETA [itziar Ezquieta Llamas] (1975)

Refugios II (modos de esconderse a plena luz del día)

Técnica mixta sobre lienzo, 163,5x163,5 cm., 2009.
Edificio “La Milagrosa”

Número de inventario: 1614
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BioGrAfíA 

itziar Ezquieta Llamas, A Coruña, 1975. Licenciada por la facultad de Bellas Artes de Pontevedra en 1998 en la especialidad de pintura, realiza el pri-
mer ciclo de Historia del Arte en la universidad de santiago, en 2001. Ha sido miembro del grupo de investigación del Departamento de Pintura de la 
facultad de Bellas Artes de Pontevedra durante los años 2001 a 2005. Ha realizado exposiciones individuales por Galicia y norte de Portugal y su obra 
ha sido objeto de diferentes premios destacándose los del iV Certamen de Pintura del Ayuntamiento de Cangas y el de la iV Bienal isaac Díaz Pardo 
de A Coruña, en 1999, XiV Bienal internacional de Arte Vilanova de Cerveira y ii Certamen de Pintura María José Jove de A Coruña, en 2007, o el 
premio de la Xi Bienal isaac Díaz Pardo de la Diputación Provincial de A Coruña. Como autora e ilustradora de libros destaca la publicación infantil 
“El cuarto prohibido”, editada en 2005.
La artista inicia su camino en la pintura a través de una abstracción lírica basada en un proceso de investigación en el que las formas y el color son 
contemplados como recursos que son capaces de influir en los estados de ánimo del espectador y transmitir evocaciones personales de la propia pintura. 
En el discurrir de la primera década del siglo itziar Ezquieta cambia sus planteamientos estéticos por una obra marcadamente conceptual en la que la 
figuración, el objeto tridimensional y otros recursos plásticos sirven para configurar un personal lenguaje ensoñado, a modo de jeroglífico y pleno de 
claves que son susceptibles de transmitir sensaciones, vivencias y recuerdos que configuran un imaginario propio. (AGM)

BiBLioGrAfíA

Aberto por obras, Vigo, Espazo Anexo - MArCo, 2006.
Emerxentes: no outono da parra (catálogo), santiago de Compostela, Casa da Parra, 2002.
EZQuiETA, itziar, El cuarto prohíbido, Pontevedra, oQo, 2005.
Itziar Ezquieta: identidad “es” frágil gracias, Pontevedra, Caja Madrid, 2003.
Mulleres (catálogo), Pontevedra, Concello de Pontevedra, 2004.
Novos valores 98: certame de artes plásticas, obra seleccionada, Pontevedra, Deputación Provincial, 1998.
VI Certame de Artes Plásticas Isaac Díaz Pardo, A Coruña, Diputación Provincial, 1999, pp. 45-48.
XI Certame de Artes Plásticas Isaac Díaz Pardo, A Coruña, Deputación Provincial, 2011, pp. 28-31.
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MANuEL fACAL [Manuel facal Ponte] (1943)

Rupestre

Aguafuerte y aguatinta sobre papel, 71x55,5 cm. (papel) 53x43 cm. (mancha), 1984.
firmado y datado en el ángulo inferior derecho “facal 1984”, tirada en el ángulo inferior izquierdo “p/a”, título en la zona central inferior “rupestre”.

Palacio Provincial
Número de inventario: 0741
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“rupestre” es uno de los grabados que el pintor realiza tras instalarse en su nuevo estudio de sitges, en 1984, perteneciente a una serie en 
la que se produce un cambio de técnica y estética respecto a su obra gráfica anterior. En los grabados precedentes existían ciertas refe-
rencias a la figuración aunque ya muy próximas a la abstracción total, una concepción más ligera desde un punto de vista compositivo, 
menos densa en color y con un equilibrado diálogo entre las zonas estampadas y las reservas en blanco del papel. 
El precedente de la serie de grabados al que pertenece “rupestre” tiene su referente en la carpeta de ocho grabados con poemas titulada 
“As Catro Estacións”, realizada en 1982. La técnica utilizada en “rupestre” es bastante compleja debido a la utilización de un número 
indeterminado de planchas de zinc recortadas –grabadas con la técnica del aguafuerte y aguatinta– que van a ir configurando los dife-
rentes campos de color debido a una disposición organizada a modo de rompecabezas. sobre las planchas grabadas distribuye un entin-
tado zonal con nueve tintas de alta densidad cromática y de pastoso pigmento. El resultado es uno de los grabados más caligráficos del 
conjunto serial, en el que una maraña de líneas se superpone a una composición muy dinámica en forma de esvástica. un cromatismo 
estructurado en el contraste de tonos malvas, amarillos y azules sobre un fondo gris sirve de base a las sinuosas líneas que se superponen 
activando el conjunto de la composición. En determinadas zonas del grabado se aprecian veladuras obtenidas por la diferente densidad 
de la tinta que se superpone a la primera estampación base.
El resultado del grabado es el de una obra de aspecto gestual que pudiera aludir por la configuración de un dibujo, de apariencia auto-
mática, a las formas inscritas en los petroglifos por las culturas prehistóricas gallegas. (AGM)

ProCEDENCiA: Contraprestación del CGrAC por el convenio para realizar la exposición de Manuel facal.
EXPosiCioNEs: facal: grabados, Centro de Grabado de A Coruña (CGrAC), 1989.
rEProDuCCioNEs: Facal: grabados (catálogo), A Coruña, Diputacion, 1989.
BiBLioGrAfíA soBrE LA oBrA: Facal: grabados (catálogo), A Coruña, Diputacion Provincial, 1989.
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“Colomba ii” también pertenece a los grabados realizados en 1984 en el nuevo estudio de sitges y que suponen el regreso a la técnica 
del grabado que había abandonado desde 1974, cuando era estampador de la obra gráfica de Joan Miró en Barcelona. La estética de-
sarrollada por Manuel facal en este grabado responde a una abstracción lírica expresionista de honda intensidad cromática en la que el 
cuidado de los diferentes matices conseguidos por una técnica original consistente en planchas recortadas de zinc que se atacan con los 
ácidos para conseguir interesantes texturas de aguafuerte y aguatinta en las que la línea, los planos lisos y la orografía del grano sirven de 
soporte para la aplicación del entintado. La estampación destaca por los amplios campos de color plano conseguidos con las siete tintas 
reservando zonas de las planchas, los matices gráficos son conseguidos a través de la línea o las superficies granuladas que configuran 
una composición muy dinámica de variadas texturas y de intensos contrastes cromáticos. Junto a estas características hay que añadir el 
gusto por un relieve con vocación de signo y expresivamente gestual. En su conjunto responde a un planteamiento organicista producto 
de un controlado automatismo que guarda cierta relación con los dibujos de algunos artistas españoles de los años ochenta, en especial 
Gordillo, Lucio Muñoz, etc. (AGM)

ProCEDENCiA: Contraprestación del CGrAC por el convenio pra realizar la exposición de Manuel facal.
EXPosiCioNEs: facal: grabados, Centro de Grabado de A Coruña (CGrAC), 1989.
rEProDuCCioNEs: Facal: grabados (catálogo), A Coruña, Diputación Provincial, 1989.
BiBLioGrAfíA soBrE LA oBrA: Facal: grabados (catálogo), A Coruña, Diputación Provincial, 1989.

MANuEL fACAL [Manuel facal Ponte] (1943)

Colomba II

Aguafuerte y aguatinta sobre papel, 69x54 cm. (papel) 50x40 cm. (mancha), 1984.
firmado y datado en el ángulo inferior derecho “facal 1984”, tirada en el ángulo inferior izquierdo “5/33”, título en la zona central inferior “Colomba ii”.

Palacio Provincial
Número de inventario: 0742



fACAL / 245

“Toledo” forma parte de los grabados que Manuel facal realiza en su nueva casa situada en las estribaciones de la serranía de Málaga, 
desde 1987, y en donde ha residido hasta la actualidad. El planteamiento de este grabado se aparta técnicamente de los realizados en 
sitges en los años precedentes. Evita la utilización de las planchas recortadas y se centra en la estampación de grabados realizados con 
dos planchas de zinc atacadas al aguafuerte y aguatinta que entinta de una manera pictórica reservando los colores a áreas muy definidas 
y determinadas. Podría decirse que el proceso de entintado realizado por el artista se convierte en un acto de pintura en sí mismo que 
realiza en dos etapas diferentes, una para cada una de las planchas, y que se complementan y enriquecen al unirse por superposición al 
hacer las dos estampaciones sobre el mismo papel. Entonces surgen las veladuras, los contrastes, la mezcla de colores que multiplican las 
tonalidades de las ocho tintas utilizadas, creando un universo denso y táctil que es potenciado por las líneas y granulados que aporta el 
aguafuerte y el aguatinta inscrito en las dos planchas de zinc. La intensa mordida del ácido a la plancha y la fuerte presión del tórculo 
deja la impronta de los surcos en el papel como si de un grabado al seco se tratara, acentuando las cualidades táctiles y matéricas que la 
imagen resultante contiene. En grabados como este es donde se aprecia la calidad y dominio de la técnica de un excelente grabador que 
incluye la estampación como uno de los elementos fundamentales creativos del proceso del resultado final, apartándose así de la tónica 
general utilizada por la mayoría de los artistas en la obra gráfica en la que el grabador se desentiende del trabajo de estampado. Esa es 
una de las cualidades que define el resultado brillante de la obra grabada de Manuel facal, un artista que no soslaya ninguno de los pasos 
necesarios para la obtención del estado final del grabado en papel u otros soportes. (AGM)

ProCEDENCiA: Contraprestación del CGrAC por el convenio para realizar la exposición de Manuel facal.
EXPosiCioNEs: facal: grabados, Centro de Grabado de A Coruña (CGrAC), 1989.
rEProDuCCioNEs: Facal: grabados (catálogo), A Coruña, Diputación Provincial, 1989.
BiBLioGrAfíA soBrE LA oBrA: Facal: grabados (catálogo), A Coruña, Diputación Provincial, 1989.

MANuEL fACAL [Manuel facal Ponte] (1943)

Toledo

Aguafuerte y aguatinta sobre papel, 76x56 cm. (papel) 49x37 cm. (mancha), 1988.
firmado y datado en el ángulo inferior derecho “facal 1988”, tirada en el ángulo inferior izquierdo “4/30”, título en la zona central inferior “Toledo”.

Palacio Provincial
Número de inventario: 0743
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“Adam”, sigue los mismos planteamientos técnicos del grabado de la misma etapa “Toledo”. Dos planchas de zinc grabadas a aguafuer-
te y aguatinta que son entintadas con nueve tintas reservando parte de la superficie de ambas para conseguir los objetivos expresivos 
perseguidos. El momento de la estampación para el artista es el de mayor expectación del proceso ya que en él se comprueban las yuxta-
posiciones de naturalezas cromáticas, las tensiones de color, la interposición de manchas y líneas, así como los entramados y encuentros 
de texturas. Es cuando se realiza el transporte profundo de incisiones abstractas a aperturas de constelaciones gráficas. Este marcado 
componente del azar es el que incentiva al artista a sopesar los resultados finales y decidir si seguir modificando el proceso con nuevos 
ataques de las planchas o ensayar nuevos entintados.
En “Adam” la composición se estructura a través de una intensa mordida vertical del ácido que divide el grabado en dos hemisferios. El 
azul dominante del fondo se altera con la acción de los colores malva, verde y ocre creando dos ámbitos contrapuestos que activan el 
conjunto aportando un marcado dinamismo y contraste.
La obra gráfica de Manuel facal a partir de finales de los ochenta adopta un lenguaje marcadamente pictórico en el que se aprecia un 
especial interés por la luz y el color, a los que da el necesario aporte de materia con un preciso y estudiado trabajo de acción del ácido 
sobre las planchas. (AGM)

ProCEDENCiA: Contraprestación del CGrAC por el convenio para realizar la exposición de Manuel facal.
EXPosiCioNEs: facal: grabados, Centro de Grabado de A Coruña (CGrAC), 1989.
rEProDuCCioNEs: Facal: grabados (catálogo), A Coruña, Diputación Provincial, 1989.
BiBLioGrAfíA soBrE LA oBrA: Facal: grabados (catálogo), A Coruña, Diputación Provincial, 1989.

MANuEL fACAL [Manuel facal Ponte] (1943)

Adam

Aguafuerte y aguatinta sobre papel, 75x56 cm. (papel) 48x36,5 cm. (mancha), 1988.
firmado y datado en el ángulo inferior derecho “facal 1988”, tirada en el ángulo inferior izquierdo “p/a 5/5”, título en la zona central inferior “Adam”.

Palacio Provincial
Número de inventario: 0744
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La carpeta “os papeis da Coruña: homenaxe a cidade” fue una iniciativa del “Centro de Grabado de A Coruña” que une a diez artistas 
plásticos residentes en la provincia de A Coruña en la que, utilizando la técnica del grabado, materializan estampas relacionadas con la 
capital herculina. Los grabadores integrantes del proyecto fueron Doroteo Arnaiz, Chelin, Manuel facal, Pepe Galan, Xurxo Gómez 
Chao, Juan Martínez de la Colina, Antón Mouzo, Pedro Muiño, Cruz Pérez rubido y Quintana Martelo.
 Manuel facal realiza para la carpeta un grabado al aguatinta dentro de sus parámetros habituales dentro de un expresionismo abstracto 
en el que la gestualidad es uno de sus rasgos más inicisivos.
El grabado está realizado con tres planchas que estampa en tres colores –crema, gris y azul– y los matices conseguidos con la superposi-
ción de los dos últimos. Es interesante en este grabado el uso de fuertes ataques de ácido a la plancha con la intención de crear amplias 
reservas de color en la estampación, con las que se consiguen interesantes transparencias. De igual forma la intensidad con la que se uti-
liza el aguatinta y los diferentes tipo de grano conseguidos con la caja de resina aportan una amplia variedad de matices en las texturas. 
La aplicación de una tercera plancha entintada con un color crema en la zona superior del grabado crea un fuerte contraste que queda 
matizado por la continuidad del dibujo de las zonas en reserva. Manuel facal sabe dotar a sus grabados de una intensa plasticidad  que 
activa las cualidades pictóricas de los mismos. (AGM)

ProCEDENCiA: Contraprestación del CGrAC por la edición de la carpeta “os papeis da Coruña: homenaxe a cidade”

BioGrAfíA

Manuel facal Ponte (Manuel facal), Carballo, A Coruña, 1943. Artista pluridisciplinar que a lo largo de su dilatada trayectoria ha abordado el grabado 
al aguafuerte, la pintura y la escultura. Hay que destacar su dilatada labor como grabador para la edición de libros de bibliófilo. inicia estudios de perito 
químico en Vigo, que decide no continuar para dedicarse exclusivamente al arte. En 1965 se instala en Barcelona donde permanece hasta 1969 y realiza 
diversos trabajos de diseños textiles e ilustración. En 1970 se traslada a Londres, ciudad en la que conoce a la grabadora argentina Carmen García, de 
la que recibe sus primeros conocimientos de las técnicas del grabado. sus primeras obras como grabador se orientan hacia una abstracción geométrica 
de gran intensidad cromática. Entre 1972 y 1974 reside en Puerto rico y Noruega. En este último país abandona su orientación geométrica por una 
figuración zoomórfica.

MANuEL fACAL [Manuel facal Ponte] (1943)

Sin título (de la carpeta “os papeis da Coruña: homenaxe a cidade”

Aguafuerte y aguatinta sobre papel, 56,5x38 cm., 1989.
Biblioteca de la Diputación Provincial

Número de inventario: 1559
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En 1974 retorna a Barcelona en donde retoma su actividad pictórica a través de sus collages matéricos realizados con la técnica del sobrecosido de sacos, 
esparto y cuerdas manteniendo su color natural, cercano a los informalismos de Millares y Tapies y a la  estética povera. En 1975 cambia su residencia a 
Puerto rico donde estudia pedagogía y se dedica a la docencia infantil. Tras breves estancias en Galicia y varios países latinoamericanos, Manuel facal 
se instala en sitges en 1984 en donde retoma sus actividades artísticas con intensidad. En 1987 compra una casa en la montaña malagueña en donde 
reside en la actualidad. 
La producción pictórica y escultórica de Manuel facal tiene sus raíces en una labor artesanal en la que la base es la unión de tejidos de diferentes fibras 
naturales mediante el cosido de los mismos. una vez conseguidas las formas deseadas el artista interviene las telas con pintura dentro de una gama 
cromática restringida de expresiva sobriedad en la que dominan los tonos rojos, blancos y negros. Esta estética la mantiene durante toda la década de 
los noventa. Con el cambio de siglo su obra de pintura tejida se hace más compacta haciéndose difícil determinar donde acaba la pintura y comienza la 
escultura. será frecuente la introducción del objeto en sus entretejidos.
En estos últimos años su escultura se hace más constructivista y alegre. Las fibras vegetales casi no tienen intervención pictórica y será el volumen de su 
entretejido el que aporte el aspecto final a unas piezas de gran formato y de claras referencias a un mundo artesanal que poco a poco desaparece. 
su actividad como grabador lo distingue como uno de los principales artistas gallegos en esta técnica. su dilatada producción de grabados autónomos 
o vinculados a carpetas o libros de bibliófilo acredita su dedicación a esta técnica. Desde su primera exposición individual en studio Print Gallery de 
Londres, en 1972, ha realizado múltiples muestras individuales y colectivas en Europa y América. (AGM)

BiBLioGrAfíA

1990: becas e adquisicións (catálogo), santiago de Compostela, Dirección Xeral de Cultura e Patrimonio Histórico-Artístico, 1986.
Atlántica, 1980-1986 (catálogo), Vigo, Museo de Arte Contemporáneo MArCo, 2002.
BArro, David; ViDAL, Carme (coord.), Voces de Atlántica, Vigo, Galaxia - fundación MArCo, 2005.
Caixas negras (catálogo), A Coruña, fundación Luis seoane, 2001.
CAsTro, Xosé Antón, Expresión Atlántica. Arte galega dos 80, santiago de Compostela, follas Novas, 1985.
CAsTro, Xosé Antón, Diacronía secular dunha colección recente, santiago de Compostela, Consellería de Presidencia, Xunta de Galicia, 1989.
CorrEDoirA, Pilar; ruEDA, Margarita (dir.), Colección de Arte Xunta de Galicia (1986-1993), santiago de Compostela, Xunta de Galicia, 1995.
Enciclopedia Galicia Arte. Arte Contemporánea I, A Coruña, Hércules de Ediciones, 1993.
Facal: grabados (catálogo), A Coruña, Diputación Provincial, 1989.
Facal. Sobrecosidos, Aguafuertes (catálogo), Barcelona, Galeria sargadelos, 1974. 
fACAL, M., Notas sobre estética e arte popular, A Coruña, Espiral Maior, 1995.
GArriDo MorENo, Antonio, “Pintores da segunda metade do século XX na Colección da Casa de Galicia”, en A casa habitada. A Colección da Casa de Galicia en 
Madrid, Madrid, Xunta de Galicia, 2008, pp. 67-129.
Gran Enciclopedia Gallega, apéndice 1930-1990, Gijón, silverio Cañada, 1974-2000.
Manuel Facal: Obra gráfica 1972 - 1997 (catálogo), santiago de Compostela, Xunta de Galicia, Casa da Parra, 1998.
PABLos, francisco, A pintura en Galicia. Do XVII ás últimas tendencias, Vigo, Nigra Trea, 2003.
sEoANE, Xavier, “Manuel facal”, en Artistas gallegos. Pintores. Figuraciones – Abstracciones, Vigo, Nova Galicia Edicións, 2002.
sEoANE, Xavier, Manuel Facal. Pintura e Collage, A Coruña, Espiral Maior, 1997.
sEoANE, Xavier, Reto ou rendición, A Coruña, Ediciós do Castro, 1994.
soBriNo MANZANArEs, María Luisa, “La Edad Contemporánea”, en Historia del Arte Gallego, Madrid, Alhambra, 1985.
Visos roDríGuEZ, Mercedes (dir.), Colección de Arte del Ayuntamiento de A Coruña, Pintura, Dibujo, Grabado, Escultura (Tomo i), A Coruña, Ayuntamiento de A 
Coruña, 2009.
VV.AA., Diccionario de pintores y escultores del siglo XX, Tomo 4, Madrid, forum Artis, 1994.
VV.AA., Manuel Facal. Obra gráfica, A Coruña, fundación Museo de Artes del Grabado a la Estampa Digital, 2006
VV.AA., O proceso abstracto : artistas galegos, 1950-1979, santiago de Compostela, Consorcio da Cidade, 1993.
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Con motivo de la llegada al puerto coruñés, en 2006, del Velero Escuela Capitán Miranda de la marina uruguaya, los mandos del buque 
en representación del Patronato de la Cultura de Montevideo donan a la Diputación de A Coruña la acuarela del pintor uruguayo Carlos 
fandiño por la acogida dispensada.
El acuarelista Carlos fandiño goza de fama en uruguay por saber plasmar imágenes costumbristas de las tradiciones del país. son fre-
cuentes en su obra la descripción de tipos y personajes, la plasmación de marinas, paisajes y, sobre todo, la descripción de tareas y labores 
campestres de los ganaderos y gauchos uruguayos, así como una predileción especial por la representación del caballo salvaje o con jinete. 
sus escenas dignifican al gaucho galopando o desarrollando su trabajo con los animales en las llanuras uruguayas. 
Desde un punto de vista técnico la acuarela de Carlos fandiño está fundamentada en un descriptivo dibujo de los motivos principales 
que es tratado con la aguada creando veladuras que potencian los matices lumínicos de la composición. Este trabajado dibujo se comple-
menta con un trabajo de mancha que contextualiza de manera sintética los elementos ambientales. Es frecuente en sus trabajos dejar una 
buena parte del papel sin ser intervenido por el pigmento, recurso que da luminosidad y vivacidad a las escenas representadas.
La acuarela “sin título” de la Diputación Provincial reproduce una típica escena de trabajo del gaucho, centrándose en el personaje que 
inmoviliza la cabeza del caballo en su operación de marcado al fuego. El dibujo se centra en el personaje que sujeta un potrillo del que 
sólo se representa su cabeza. El resto de la composición está resuelta mediante manchas de aguada de tonos suaves y una amplia zona del 
soporte que queda sin intervenir dando luminosidad a la escena. (AGM)

ProCEDENCiA: Donación del Patronato de la Cultura de Montevideo.

BioGrAfíA

Carlos fandiño, Montevideo, uruguay, 1958. se inicia en el dibujo y pintura de la mano del profesor sergio Pazos entre los años de 1971 y 1974. Desde 
entonces ha perfeccionado su técnica pasando por diferentes talleres de pintura, acuarela y dibujo entre los que se pueden citar el Taller Albo de la 
profesora Albertina Volterra (1975-1977), taller del profesor Dante Picarelli (1992-2002) y los talleres de pintura de los profesores Aldo y sergio Curto. 
Desde 2002 es profesor de acuarela en el Taller Curto de Montevideo y en el Taller Arte Club.
su primera exposición tiene lugar en el Taller Albo de Montevideo, en 1975, y desde entonces ha realizado un importante número de exposiciones en 
uruguay, Argentina y España. En su país es conocido también como ilustrador de libros, revistas y prensa periódica. (AGM)

CArLos fANDiÑo (1958)

Sin título

Acuarela sobre cartulina, 21,5x27 cm., 2008.
firmado en el ángulo inferior derecho “fandiño”.

Edificio “La Milagrosa”.
Número de inventario: 1474
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La estrategia empleada por suso fandiño como vínculo con el espectador consiste en sugerirle fracturas en los significados iniciales de 
su primera mirada. De esta manera la utilización de una iconografía fácilmente reconocible es indispensable para establecer el contenido. 
Por ello los juegos que transfiguran los contenidos afectan al continente utilizando a veces la cita directa o la apropiación literal. En la 
obra del artista ha ido sufriendo una transformación desde la cita directa a la reciente historia del arte a modelos más directos y próximos 
en el tiempo que permita una relación con el espectador más fluida.
En el caso de “stories of young shepherds” (Historias de jóvenes pastores), la imagen desenfadada de un dibujo perteneciente al ámbito 
del comic, choca con el distorsionante contenido literario del bocadillo (Te equivocas si piensas que esto es cínico y nihilista, lo que hago 
es el activismo político), que provoca en el espectador una desestabilización de sus expectativas incentivándole hacia nuevas posturas 
reflexivas y adoptando una posición diferente respecto a su percepción del artista. 
El recurso irónico es utilizado por suso fandiño no como un fin sino como un medio lingüístico de acercamiento al contenido. En este 
sentido el propio artista afirma que “no deberíamos quedarnos en la anécdota inicial de como se articula la formulación con el especta-
dor en relación con lo irónico”. (AGM)

ProCEDENCiA: Xi Certamen de Artes Plásticas isaac Díaz Pardo.
EXPosiCioNEs: Xi Certame de Artes Plásticas isaac Díaz Pardo. Exposición itinerante por la provincia de A Coruña, Diputación Provincial, 2011.
rEProDuCCioNEs: XI Certame de Artes Plásticas Isaac Díaz Pardo, A Coruña, Deputación Provincial, 2011, p. 33.
BiBLioGrAfíA soBrE LA oBrA: XI Certame de Artes Plásticas Isaac Díaz Pardo, A Coruña, Deputación Provincial, 2011, pp. 32-35.

suso fANDiÑo [Jesús Victoriano fandiño Gracia] (1971)

Stories of young shepherds

Tinta china, acuarela y pintura acrílica sobre papel, 106x198 cm., 2008.
Edificio “La Milagrosa”

Número de inventario: 1613
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BioGrAfíA

Jesús Victoriano fandiño Gracia (suso fandiño), santiago de Compostela, 1971. Licenciado en Bellas Artes y en Historia del Arte. Actualmente ejerce 
como profesor numerario de Artes Plásticas y Dibujo en enseñanza media y está vinculado al Departamento de Escultura de la facultad de Bellas Artes 
de Pontevedra, de la universidad de Vigo.
Desde 1998 participa activamente en varios certámenes de pintura habiendo conseguido dos accesit en el Premio Auditorio para Jóvenes Artistas de 
santiago de Compostela, en 2002 y 2006, y, recientemente, el premio de adquisición de obra en el Xi Certamen de Artes Plásticas isaac Díaz Pardo de 
A Coruña. Entre sus exposiciones individuales hay que destacar la realizada en 2008 en el Espazo Anexo del MArCo de Vigo
El artista utiliza para su obra indistintamente las nuevas tecnologías y los soportes tradicionales ya que cree que ambos son perfectamente válidos para 
seguir las necesidades de traducción que cada propuesta necesite. La cita histórica o contemporánea, la ironía y la utilización de recursos que consigan 
la desestabilización de las ideas preconcebidas del espectador son los medios de expresión preferidos por suso fandiño para conseguir sus objetivos. 
(AGM)

BiBLioGrAfíA

O Feito fotográfico. A Colección fotográfica do Concello de Vigo 1984-2000 (catálogo), Vigo, fundación MArCo, 2004.
Indisciplinados. A posición da arte nas fronteiras do deseño (catálogo), A Coruña, fundación MArCo, 2003.
II premio Auditorio de Galicia para xoves artistas 2002 (catálogo), Pontevedra, Consorcio de santiago, 2002.
III premio Auditorio de Galicia para xoves artistas 2003 (catálogo), santiago de Compostela, Consorcio de santiago, 2003.
No principio era a viaxe. 28 Bienal de Arte de Pontevedra (catálogo), Vigo, Deputación Provincial de Pontevedra, 2004.
XI Certame de Artes Plásticas Isaac Díaz Pardo, A Coruña, Deputación Provincial, 2011, pp. 32-35.
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La artista en su trabajo utiliza como medio de expresión el dibujo y la pintura, porque en dichas técnicas se encuentra más cómoda al 
dominar la técnica. se trata de un trabajo íntimo, en pequeños formatos de papeles delicados y muy mecánico.
Para sus dibujos trata de buscar papeles específicos: frágiles, viejos, rotos, amarilleados, que tengan cierto carácter. son papeles resca-
tados de viejas librerías o de cuadernos abandonados en algún cajón. Papeles que por sí solos tienen cierto encanto, llaman la atención 
por su fragilidad o estado de deterioro y que encierran una historia. Papeles lisos o con cuadrícula o pauta que pasan a formar parte del 
dibujo, como un elemento más del mismo.
En la obra de Tamara feijóo se percibe una clara obsesión por el concepto de réplica, copia y la idea de serie como algo que nace para 
ser poseído, atesorado y acumulado, como una colección perteneciente a un Gabinete de Curiosidades.
En sus dibujos se atesoran compulsivamente extraños retratos, que recuperan un género clásico que desde siempre ha guardado una 
estrecha relación con el devenir implacable del tiempo y la muerte, con la necesidad de eternizar los rasgos del representado creando 
una copia, un doble del mismo; así como objetos pertenecientes a la mirabilia o montañas de libros que versan sobre aventuras y vidas 
extraordinarias, conocimientos científicos, poemas épicos, o viajes a través de mundos fantásticos… narraciones que, al fin y al cabo, 
constituyen un imaginario colectivo que todos compartimos.
“La verdad sobre las máscaras”, obra premiada en el Xi Certamen de Artes Plásticas isaac Díaz Pardo refleja esa metamorfosis “mágica” 
que se produce, a modo carnavalesco, entre la persona y las aves modificando las facciones y la personalidad del retratado aportándoles 
otra identidad. un delicado y descriptivo dibujo se incorpora a la historia de un papel pautado que se estremece al sentir la incorporación 
de un nuevo sentido a su inamovible apariencia, creando nuevos matices aleatorios a la escrupulosa racionalidad técnica de los cuatro 
retratos. (AGM)

ProCEDENCiA: Xi Certamen de Artes Plásticas isaac Díaz Pardo.
iNsCriPCioNEs: firma y fecha al dorso de los cuatro dibujos “Tamara feijóo 09”.
EXPosiCioNEs: Xi Certame de Artes Plásticas isaac Díaz Pardo. Exposición itinerante por la provincia de A Coruña, Diputación Provincial, 2011.
rEProDuCCioNEs: XI Certame de Artes Plásticas Isaac Díaz Pardo, A Coruña, Deputación Provincial, 2011, p. 37.
BiBLioGrAfíA soBrE LA oBrA: XI Certame de Artes Plásticas Isaac Díaz Pardo, A Coruña, Deputación Provincial, 2011, pp. 36-39.

TAMArA fEiJÓo [Tamara feijóo Cid] (1982)

La verdad sobre las máscaras

Témpera sobre papel, cuatro dibujos de 25x17,5 cm., 2009.
Edificio “La Milagrosa”

Número de inventario: 1615
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BioGrAfíA 

Tamara feijóo Cid (Tamara feijóo) ourense, 1982. Estudia Bellas Artes en la facultad de Pontevedra donde actualmente realiza su tesis doctoral. 
su trabajo empieza a ser reconocido a partir de 2006 cuando obtiene un accésit en el V Certamen de Artes Plásticas de la Diputación de ourense con 
su obra special Days. Dos años más tarde, en 2008, obtiene la Beca “Novos Valores” de la Diputación de Pontevedra. De sus exposiciones colectivas 
destacan oito_artistas.gal, que se exhibe durante los años 2008-2009 de manera itinerante en el Centro de Arte Joven de la Comunidad de Madrid, en 
la universidad de León, en Maus Hábitos de Porto (Portugal), en el Centro Cultural La Mercê de Girona y en la sala X de la  facultad de Bellas Artes 
de Pontevedra. En 2008 participa en uno más uno multitud (Doméstico´08, Madrid), comisariada por Tania Pardo, integrante del staff  del Musac. De 
manera individual ha realizado dos exposiciones, la titulada Trofeos en 2008 en la sala Alterarte del Campus universitario de ourense y, Tengo un plan 
secreto para conquistar el mundo en la Galería Casaborne de Málaga en 2009. (AGM)

BiBLioGrAfíA

Sexto Premio Auditorio de Galicia para novos artistas 2009, santiago de Compostela, Auditorio de Galicia, 2010.
XI Certame de Artes Plásticas Isaac Díaz Pardo, A Coruña, Deputación Provincial, 2011, pp. 36-39.
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“sfugato” pertenece a la serie “Estampados imposibles” del año 2000 que es un homenaje que federico fernández Alonso realiza a cua-
dros relevantes de la historia del arte, a los que dota de un vocabulario propio de la ilustración y deforma a sus protagonistas dotándolos 
con máscaras de gato. se trata de un juego en la que la figura humana aparece suplantada por las facciones del gato, símbolo del autor, 
que, cual ratero, roba, así, la obra usurpada. En definitiva, estamos como señala el propio pintor, “ante una parodia, pero no de burla 
ni de ruptura con lo anterior ni de redundancia ni huída de lo real”. Estéticamente bebe del cartelismo de los años 20 y de los graffiti del 
NY de los 80, resuelta en gran formato y con un soporte papel utilizado en función de las máximas posibilidades para la consecución de 
calidades por la utilización del grafito. (JMLV)

ProCEDENCiA: Vii Certamen de Artes Plásticas isaac Díaz Pardo.
iNsCriPCioNEs: firma en la zona trasera superior izquierda.
EXPosiCioNEs: Vii Certame de Artes Plásticas isaac Díaz Pardo. Exposición itinerante por la provincia de A Coruña, Diputación de A Coruña, 2001.
rEProDuCCioNEs: VII Certame de Artes Plásticas Isaac Díaz Pardo, A Coruña, Deputación Provincial, 2001, p. 71.
BiBLioGrAfíA soBrE LA oBrA: VII Certame de Artes Plásticas Isaac Díaz Pardo, A Coruña, Deputación Provincial, 2001, pp. 69-72.

BioGrAfíA

federico fernández Alonso se licenció en la facultad de Bellas Artes de Pontevedra el año 1997. se especializa en dibujo, pintura y grabado, disciplinas que 
amplía con cursos de fotografía, vídeo e infografía, Pese a su juventud posee, además de pintor, un interesante curriculum como cartelista e ilustrador, ha-
biendo sido galardonado, entre otros con el premio del salón de otoño en 2000 organizado por la real Academia Gallega de Bellas Artes, también obtiene 
el primer premio nacional de ilustración otorgado por el Ministerio de Educación Cultura y Deporte el año 2002 y el “Premio a la excelencia” 2004, otor-
gado por la sociedad para el Diseño de Noticias (sND)  por la portada del número dedicado a la literatura policíaca en la La voz de Galicia. (JMLV)”

BiBLioGrAfíA

VII Certame de Artes Plásticas Isaac Díaz Pardo, A Coruña, Deputación Provincial, 2001, pp. 69-72.

fEDEriCo fErNÁNDEZ ALoNso

Sfugato

Acrílico y grafito sobre papel, 181x69,5 cm., 2000.
Edificio “La Milagrosa”

Número de inventario: 1303
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ALMuDENA fErNÁNDEZ [Almudena fernández fariña] (1993)

Sin título

Técnica mixta sobre tela, 195x195 cm., 1998.
Edificio “La Milagrosa”

Número de inventario: 1193
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El lienzo “sin título” premiado en el Vi Certamen de Artes Plásticas isaac Díaz Pardo de Almudena fernández, pertenece a la misma 
serie que la artista presentó en su primera exposición individual de la Galería sargadelos de santiago de Compostela, en 1996. se puede 
decir que con ésta serie se inició el hilo conductor de su producción artística que sigue en vigencia en la actualidad y su sustrato es la escri-
tura, la carga emotiva que puede tener la caligrafía, el texto tratado como una imagen. En su obra la escritura tiene una presencia aunque 
no un significado. Para Almudena un texto se superpone a otro, desde el origen de los tiempos, desde la profundidad de los cuerpos, se 
trasparentan, se confunden, se ocultan, se desplazan, creando superficies donde aparecen y desaparecen, donde todos son visibles y nin-
guno descifrable. “Palabras que emergen a la superficie y se escapan por los agujeros de un tejido formado por el entrelazado perpetuo de 
textos. Textos que se deslizan por la superficie sedimentándose, creando un estrato más, una nueva textura. una capa tras otra, un estrato 
tras otro, la piel de la pintura crece mientras los textos son enterrados”.
A partir de 1997, en la obra de Almudena, líneas verticales –la trama– y horizontales –la urdimbre– cubren, como el entramado de hilos 
de un tejido, la superficie de los cuadros. El texto, la escritura, se entrelaza y enreda en esa trama de líneas, aparecía y desaparecía como 
un hilo que se presenta y se oculta hilvanando una tela. En estas primeras obras el concepto de tejido estaba presente en lo que la imagen 
representaba, el tejido-piel y el tejido-trama pero, además, estaba presente también en el proceso de construcción de la imagen. La cons-
trucción de las imágenes se realiza de la misma forma en que se construye un tejido textil o de la misma forma en que se genera un tejido 
orgánico; se pinta entramando líneas como lo hace un telar con los hilos y superponiendo capas de pintura como en la piel se superponen 
los estratos de células de la dermis, la epidermis, etc. una pintura caligráfica que se enreda y unifica creando la imagen final del lienzo. 
El tejido se puede afirmar que es el tema y el proceso a la vez. (AGM)

ProCEDENCiA: Vi Certamen de Artes Plásticas isaac Díaz Pardo.
iNsCriPCioNEs: Datos al dorso en la zona inferior “Almudena fdez fariña 1998” “T/95” “Posición correcta”.
EXPosiCioNEs: Vi Certame de Artes Plásticas isaac Díaz Pardo. Exposición itinerante por la provincia de A Coruña, Diputación de A Coruña, 1999.
rEProDuCCioNEs: VII Certame de Artes Plásticas Isaac Díaz Pardo, A Coruña, Deputación Provincial, 1999, p. 51.
BiBLioGrAfíA soBrE LA oBrA: VII Certame de Artes Plásticas Isaac Díaz Pardo, A Coruña, Deputación Provincial, 1999, pp. 49-52.

BioGrAfíA

Almudena fernández fariña (Vigo, 1970). Licenciada en Bellas Artes por la facultad de Pontevedra, en 1995, completa su formación académica en la 
school of Art and Desing de Limerick, irlanda, con una beca Erasmus (1994) y realiza los cursos de Doctorado en la universidad de salamanca (1995-
1997) y un Curso de Postgrado en la Ecole de Beaux Arts de Le Mans, francia (1996/97). Doctora en Bellas Artes por la universidad de Vigo, en 2009, 
e imparte docencia como profesora en la facultad de Bellas Artes de Pontevedra.
En los primeros trabajos realizados en 1995 la artista investiga sobre la relación entre tejido y texto. son pinturas que representaban tejidos celulares, 
orgánicos, que  tratan de parecerse a una piel de pintura que, por los grandes formatos, envolviera y, metafóricamente, tocara al espectador. El espacio 
pictórico se concibe en superficie con tejidos de formas celulares que se sedimentaban sobre textos y grafías que se terminan ocultando bajo esa piel-
pintura de tejidos transparentes. 
En el año 2001 la escritura deja de organizarse en palabras para anudarse, enredarse, y tejerse recuperando el pasado compartido por nudos y escritura. 
Almudena fernández descubre la escritura tejida que se aloja en las tramas de jerséis, las redes y los patrones de encaje, su pintura adquiría un voluntario 
“afeminamiento”. El trabajo manual, artesanal, es lo opuesto a la abstracción gestual identificada con el sujeto masculino históricamente idealizado 
como artista.
En 2002 se produce en su pintura un proceso de expansión espacial. Los motivos de nudos y entrelazados de sus cuadros empezaron a repetirse indefi-
nidamente más allá del lienzo. En la exposición Texere, realizada en el Centro Torrente Ballester, ferrol, la pintura utiliza por primera vez el muro como 
soporte, se  realiza in situ, empieza a valorar el contexto, a “tejerse con” el espacio que la contiene. 
Este proceso expansivo se afianza en 2004 con la intervención “Knoten”, en la que las paredes de la galería son tapizadas de un tejido de entrelazados 
continuos que nacen de unos cuadros, autónomos, que han sido realizados previamente en el estudio. La arquitectura participa como soporte de la pin-
tura. La superficie pictórica, en lugar de estar definida por los límites del bastidor, está definida por los límites de la arquitectura.
En 2005 se produce un paso más en su obra ya que los tejidos ornamentales que tapizan cuadros y paredes salen del muro para, también, invadir objetos. 
La pintura ahora invita, a través de los objetos reales, a ser habitada, al mismo tiempo que adquiere un valor funcional que desafía el concepto tradicio-
nal de la pintura como objeto contemplativo.
Almudena fernández ha realizado exposiciones individuales y colectivas en España y diversos países del extranjero. En el campo de la investigación ha 
sido becada por distintas instituciones: “Novos Valores” Diputación Provincial de Pontevedra en 1994, Hondarribia en 1999, fundación Valparaíso de 
Almería en 2002, y Beca de la fundación Pollock-Krasner de Nueva York en 2001/2002.  (AGM)

BiBLioGrAfíA

Almudena Fernández Fariña (catálogo), santiago de Compostela, Galería sCQ, 1998.
Almudena Fernández Fariña (catálogo), Pontevedra, Caja Madrid, 2000.
BuXÁN BrAN, Xosé M. (coor.), Provisión de desvelos e vixilias (catálogo), Vigo, universidade de Vigo - facultade de Belas Artes, 2003.
Latitudes II: Almudena Fernández + Álvaro Negro (catálogo), A Coruña, fundación Caixa Galicia, 2004.
Nuevos caminantes, santiago de Compostela, Conselleria de Cultura, Comunicación social e Turismo, 1999.
VI Certame de Artes Plásticas Isaac Díaz Pardo, A Coruña, Diputación Provincial, 1999, pp. 49-52.
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La “Pequena chapapoteira”, es la contraprestación que Elga María fernández Lamas dona a la Diputación de A Coruña como resultado 
de la beca de perfeccionamiento realizada en Valencia, en la empresa sPiAA Caballo de Troya. se trata de una obra realizada en poliex-
pan con un alma de hierro y policromada con acrílicos al agua sobre una base de gotelé. Presenta bajo su apariencia de amable muñeca, 
salida del mundo de los dibujos animados o del comic, una obvia carga social: la que toda alusión al “chapapote” tiene en Galicia a 
partir del Prestige. La muñeca es en realidad una mutante que se ha adaptado perfectamente al medio para combatir la contaminación 
de ahí que ahora brazo y rastrillo es uno, mientras que su vestimenta nos trae a la memoria los colores de las asociaciones de defensa de 
la naturaleza. (JMLV)

ProCEDENCiA: Donación de la artista como contraprestación a la Beca de Ampliación de Estudios Artísticos.

BioGrAfíA 

Elga María fernández Lamas. ferrol (A Coruña), 1976. Licenciada en Dirección y realización de cine, televisión y espectáculos en la Escuela superior 
de imagen y sonido de Vigo, en 2001. Entre los años 2001 y 2002 trabaja para la productora de cine filmes da rua de Lisboa realizando videos musicales 
y series de animación. En 2002 se traslada e francia para trabajar con la productora de cine superwoman Productions haciendo los diseños, maquetas 
y muñecos en volumen para la película “il court, il court le feuret”. En 2003-2004 trabaja para la productora de cine y publicidad Trama de A Coruña, 
haciendo animación y diseños para el corto “Caixanova”. su desarrollo como maquetista y creadora de muñecos en los trabajos realizados con anterio-
ridad la llevan a solicitar una beca de perfeccionamiento de estudios artísticos a la Diputación de A Coruña para realizar una estancia en Valencia, en 
2004, en la empresa sPiAA Caballo de Troya del artista fallero Manuel Martín. En el desarrollo de dicha beca tiene la oportunidad de aprender técnicas 
escenográficas, realizar esculturas y la aplicación de pintura a las mismas. Durante su período de trabajo lisboeta fue premiada con los premios iCAM 
(instituto de cine portugués), para los guiones de las series de animación “os solhas” y “o abismo dos encantados”, respectivamente en 2001 y 2002. En 
2006 queda finalista en el Certamen GZ Crea 2006 de la Xunta de Galicia en la modalidad de escultura. (AGM)

ELGA MAríA fErNÁNDEZ LAMAs (1976)

Pequena chapapoteira

Poliexpan policromado, 83x73x125 cm., 2004 ca.
Palacio Provincial

Número de inventario: 1438
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XoÁN fErNÁNDEZ [Xoán fernández Martínez] (1938)

Retrato de D. José Luis Torres Colomer

Óleo sobre lienzo, 102x83 cm., 2006.
firmado y datado en el ángulo inferior derecho “Xoan fernández 06”.

Palacio Provincial
Número de inventario: 1431
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Perteneciente a la galería de retratos institucionales de expresidentes de la Diputación Provincial de A Coruña, el retrato de D. José Luis 
Torres Colomer fue encargado al pintor Xoán fernández Martínez. El artista lo materializa dentro de los parámetros de la pintura na-
turalista y del esquema de retrato institucional español del último período monárquico de la democracia. El personaje se plantea en tres 
cuartos con una posición frontal y las manos abrazadas delante. En este caso el pintor además de centrarse en los detalles fisionómicos 
del rostro del retratado, incorpora algunos elementos alegóricos que aluden a la profesión que desarrolló el expresidente provincial en los 
inicios de su vida profesional, capitán de la Marina Mercante y Pesca, portavoz en temas de pesca durante su cargo como diputado au-
tonómico (1982-1985) y Director General de Pesca y Marisqueo de la Xunta de Galicia durante el período 1987-1991. Entre los aspectos 
alegóricos Xoán fernández incluye en el atuendo del presidente un pisacorbatas con la imagen de un ancla, y antepone al retratado en 
un paisaje marino que consigue activar la perspectiva de la composición con el movimiento de las olas y un cielo nuboso que incorpora 
calidades lumínicas al conjunto. La preocupación del pintor por desarrollar un cierto verismo a la pintura se ve patente en los reflejos y 
pliegues del traje. (AGM)

ProCEDENCiA: Encargo al artista.

BioGrAfíA 

Xoán fernández Martínez. ribeira, A Coruña, 1938. Pintor autodidacta que, tras residir nueve años en los Países Bajos, desarrolla su trayectoria bajo 
la estética de diferentes estilos pictóricos, inicialmente expresionismo y abstracción, para, posteriormente, decantarse por un hiperrealismo inspirado en 
la estética barroca de artistas como Johannes Vermeer o Velázquez, y del pintor francés Balthus. su intención es buscar el efectismo en una minuciosa 
factura que recuerda la estética realista española de los años sesenta y setenta, en la que el simbolismo, el gusto por las imágenes oníricas y la interpre-
tación de la estética surrealista más naturalista hacen acto de presencia.
Desde su primera exposición individual en la Galería Nurso de frankfurt, en 1964, ha realizado diferentes muestras en galerías y salas de exposiciones 
de Galicia y Países Bajos. su obra forma parte de colecciones públicas como la universidad de santiago de Compostela, Museo Valle inclán de A Pobra 
do Caramiñal o las casas de España de utrecht y Amberes. Como facetas complementarias el pintor ha realizado ilustraciones en libros, revistas y prensa 
escrita, de las que hay que hacer referencia a sus colaboraciones en La Voz de Galicia. (AGM)

BiBLioGrAfíA

GArCíA BAYÓN, Carlos: “Xoán fernández”, en Artistas, pintores. Figuraciones - Abstracciones, Vigo, Nova Galicia Edicións, 2002, pp. 126-153. 
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“Kovenhand” es la visión que la autora tenía desde su ventana cuando vivía en la calle Provstejev (la calle del deán) en Copenhague. Está 
pintada años más tarde desde el recuerdo. Este suscita emociones fruto de las sinestesias que en ella producen objetos que se encuentran 
tras los cristales, como candelas y coronas de hojas y que le hace presente los momentos vividos con sus amigos de entonces. El meca-
nismo plástico para producir emoción en un espectador español reside en un paisaje urbano exótico para él y en un lenguaje naturalista, 
muy típico de la pintura madrileña del tercer cuarto del siglo XX, que ha sido transformado en función de una luz distinta y, sobre todo, 
que produce la impresión de haber congelado el tiempo, trasportándole a una realidad en la que lo cotidiano adquiere un sentido tras-
cendental. un espectador experto disfrutará, además, apreciando como la autora está recreando, desde otra mirada, los paisajes urbanos 
de los pequeños maestros del barroco holandés. (JMLV)

ProCEDENCiA: iX Certamen de Artes Plásticas isaac Díaz Pardo.
iNsCriPCioNEs: Al dorso zona superior izquierda “Provtarej (Copenhague)” zona superior central “óleo/lino 146x114 cm”
EXPosiCioNEs: iX Certame de Artes Plásticas isaac Díaz Pardo. Exposición itinerante por la provincia de A Coruña, Diputación de A Coruña, 2005.
rEProDuCCioNEs: IX Certame de Artes Plásticas Isaac Díaz Pardo, A Coruña, Deputación Provincial, 2005, p. 63.
BiBLioGrAfíA soBrE LA oBrA: PErEiro ALoNso, román, “Beatriz Ansede Bonome”, en IX Certame de Artes Plásticas Isaac Díaz Pardo, A Coruña, Depu-
tación Provincial, 2005, pp. 61-64.

BioGrAfíA

fernanda fernández suárez nació en Argentina en 1965. Cuatro años más tarde se trasladó a Vigo en donde empezó a dibujar en la Escuela de Artes y 
oficios. En 1984 se matricula en la universidad Complutense de Madrid donde cursa ciencias políticas y sociología y asiste al taller de Enrique sabish 
del que dice que “fue un gran maestro y una grande persona”. Ha realizado un nutrido número de exposiciones individuales y colectivas, destacando las 
realizadas en 2006 en la Casa de Galicia de Madrid y en el Centro social Caixanova de Vigo. (JMLV)

BiBLioGrAfíA

GuErrA, isabel, “fernanda fernández suárez”, en Fernanda Fernández Suárez, Madrid, Casa de Galicia, 2005.
Guía de Artistas de Galicia, santiago de Compostela, Xunta de Galicia, 2003, p.142.
IX Certame de Artes Plásticas Isaac Díaz Pardo (catálogo), A Coruña, Diputación Provincial, 2005, pp. 61-64.

fErNANDA fErNÁNDEZ suÁrEZ (1965)

Kovenhand

Óleo sobre lino, 148x114,5 cm., 2005 ca.
Edificio “La Milagrosa”

Número de inventario: 1425
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obra perteneciente a la donación realizada por el artista como contraprestación a la beca de ampliación de estudios artísticos concedida 
por la Diputación de A Coruña en 2004. Tras haber realizado la serie “Niños desaparecidos”, aunque el trabajo del artista temáticamente 
seguirá abordando los temas del recuerdo, la memoria, el papel de la imagen como fuente de evocación y conexión con momentos vivi-
dos, en esta ocasión será planteado desde un punto de vista menos evidente y concreto, aportando un mayor grado de ambigüedad que 
permita interpretaciones más abiertas. También David ferrando Giraut recuperará una mayor preocupación por el carácter pictórico de 
la obra dotando de mayor importancia a la fuerza de la imagen en sí misma, independientemente de la temática aboradada
Desde un punto de vista formal al artista le sigue interesando la fotografía como un objeto contenedor de momentos pasados. sobre 
la imagen presentada, en este caso varias fotografías tratadas y reproducidas con impresoras de inyección de tinta, se superpone la pin-
tura para potenciar el carácter subjetivo y evocador de la obra. Para materializar la idea el artista ha pintado un grupo de aves sobre 
planchas de metacrilato de superficie con pintura acrílica roja que superpone a las fotografías antes mencionadas. En dichas fotografías 
se entremezclan un paisaje fotográfico con las siluetas de un coche y el retrato de robert smith, guitarrista, vocalista y compositor del 
grupo inglés de rock “The Cure”. La imagen resultante gana en contundencia visual y en una estética más atractiva, pero sin embargo la 
ambigüedad del mensaje queda más diluida suscitando mayores incógnitas interpretativas al espectador. (AGM)

ProCEDENCiA: Donación del artista como contraprestación a la Beca de Ampliación de Estudios Artísticos.
iNsCriPCioNEs: firmado y titulado al dorso de las dos piezas del díptico en la zona inferior “Dsturm “N” Drang (Vol. 1)”, 2005.
EXPosiCioNEs: X Premi de Pintura Ciutat de Burriana,  Burriana (Valencia), Ayuntamiento de Burriana, 2005.
rEProDuCCioNEs: X Premi de Pintura Ciutat de Burriana (catálogo), Burriana (Valencia), Ayuntamiento de Burriana, 2005.
BiBLioGrAfíA soBrE LA oBrA: X Premi de Pintura Ciutat de Burriana (catálogo), Burriana (Valencia), Ayuntamiento de Burriana, 2005.

DAViD fErrANDo GirAuT (1978)

Sturm “N” Drang (Vol. 1)  (díptico) 

impresión lambda, esmalte sintético y metacrilato sobre DM, 100x200 cm., 2005.
Palacio Provincial

Número de inventario: 1577
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DAViD fErrANDo GirAuT (1978)

Niños desaparecidos

fotografía, óleo y esmalte sobre tabla, políptico de cinco piezas sobre soporte de madera de 60x50 cm., y cinco fotografías de 16,5x25 cm., 2004.
Edificio “La Milagrosa”

Número de inventario: 1372
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La obra perteneciente a la serie “Niños desaparecidos” fue donada por su autor como contraprestación de la beca de ampliación de es-
tudios artísticos concedida por la Diputación de A Coruña en 2003.
La obra puede ponerse en relación con  las series realizadas inmediatamente antes de la concesión de la beca, “Jardín de infancia sumer-
gido (fantasmas de vivos)”, “Niños de la ciudad sumergida” y “recuerdos de un fantasma”, en las que la fotografía y la pintura en forma 
de polípticos participan de la idea del paso del tiempo y su repercusión en la memoria. Para el artista el paso del tiempo es contemplado 
como el elemento unificador de los diferentes momentos de nuestras vidas, el tiempo como continente de los acontecimientos y, espe-
cialmente, el tiempo como materia prima del olvido, como borrador inevitable de los recuerdos. Para el artista esta serie está ligada con 
las siguientes reflexiones de Christian Boltanski: “Cuando alguien muere, eso que yo denomino la pequeña historia desaparece. Todo lo 
que uno conoce, sus historias, sus libros favoritos, sus colecciones… Cualquier cosa que nos forma y nos crea desaparece completamente 
cuando morimos. La gran historia permanece en los libros, pero la pequeña historia es muy frágil”. Esta fragilidad del recuerdo consituye 
la base conceptual de “Niños desaparecidos”
Cinco fotografías de niños cuya imagen difuminada evoca la pérdida de los recuerdos de su imagen física, se contraponen con cinco pin-
turas que recrean los ambientes vividos por cada uno de los niños fotografiados. La disposición espacial de los 10 elementos de la obra es 
minuciosamente estudiada por el artista para conseguir una relación visual óptima para presentar al espectador. (AGM)

ProCEDENCiA: Donación del artista como contraprestación a la Beca de Ampliación de Estudios Artísticos.
iNsCriPCioNEs: firmados al dorso los cuadros y fotografías “David ferrando Giraut 04”.

BioGrAfíA

David ferrando Giraut. Negreira, A Coruña, 1978. se traslada de Galicia a Valencia, en 1996, para realizar estudios de Bellas Artes en la universidad 
Politécnica. Tras unos primeros años dedicados principalmente a la pintura, a partir de 2000 empieza a interesarse por la fotografía, motivado en parte 
como consecuencia de una estancia de nueve meses en Lahti, finlandia, como becario Erasmus. La fotografía se convierte en su medio prioritario a 
medida que la obra toma un caracter más narrativo. Hacia 2002 el artista cree que la obra de arte surge del diálogo entre el tiempo evocado y tiempo de 
creación, para posteriormente ampliarse entre el tiempo de observación por parte del espectador y el tiempo evocado en su memoria. Esta tendencia se 
acentuará a partir de 2003, cuando obtiene durante dos cursos (2003/2004 y 2004/2005) beca de perfeccionamiento de estudios artísticos de la Diputa-
ción de A Coruña que le permite realizar el Master en fotografía, Arte y Técnica de la universidad Politécnica de Valencia.
En 2006 desarrolla un proyecto en el que la fotografía se une a otro tipo de medios como el vídeo, cada vez más presente, o la pintura. una obra centrada 
temáticamente en una visión contemporánea del paisaje, en la que la herencia romántica se une a un intento por analizar la influencia de los mecanismos 
de consumo o los medios de masas en la percepción del entorno. La concesión de una beca de la fundación Barrié de la Maza para la realización de un 
Master in fine Arts, en Goldsmiths College de Londres, es el movil para que establezca su residencia en la capital inglesa, hasta la actualidad.
Entre sus últimos trabajos realizados se puede mencionar “Journeys End in Lovers Meetings”, en donde la intención del artista era la realización de 
una nueva película, cuyo aspecto remitiese claramente a una época y género concreto, pero cuyo discurso no se ajustase a la expectativas generadas por 
dicha estética, creando un grado de ambigüedad, como si la grabación no hubiese sido capaz de evitar la erosión producida por el paso del tiempo, y sus 
emociones e intenciones originales se hubiesen atenuado, perdido en el intervalo que han tardado en presentarse ante nosotros.
El artista ha realizado exposiciones individuales y colectivas en España y Europa, ha obtenido el segundo Premio en la iX Bienal de Pintura de Quart de 
Poblet, Valencia, 2003; Vii Bienal de Pintura Vila de Canals, Valencia, 2004; Vii Bienal Laxeiro, Lalín, Pontevedra, 2005; Generación 2006, Certamen 
de Arte de Caja Madrid, 2006 y V Premio Auditorio de Galicia para novos artistas, santiago de Compostela. (AGM)

BiBLioGrAfíA

ÁNGELEs, Álvaro de los, X Premi de Pintura Ciutat de Burriana (catálogo), Burriana (Valencia), Ayuntamiento de Burriana, 2005.
fErrANDo GirAuT, David, En la ruina (catálogo), Alfafar (Valencia), Ayuntamiento de Alfafar - Galería Edgar Neville, 2006.
Generación 2003, Madrid, Caja Madrid, 2003.
XI Bienal Laxeiro, Lalín (Pontevedra), Concello de Lalín, 2003.
XIX Certame de Pintura Concello de Cambre, A Coruña, Diputación Provincial, 2002.
XIX Premi de Pintura Bancaixa, Valencia, iVAM, 2002.
XX Certame de pintura Concello de Cambre, A Coruña, Diputación Provincial, 2003.
XXXI Premi de Pintura Bancaixa, Valencia, iVAM, 2004.
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Yolanda ferrer nos propone en cada una de sus fotografías, donde la técnica digital se pone al servicio de un discurso programático de 
carácter literario, una reflexión sobre el ser humano y sus emociones.
La Quinta Morada-Z es un buen ejemplo de ello y de su admiración por los textos teresianos de las moradas. sin embargo, lejos de poder 
pensar que se trata de una visión mística de la realidad, como camino a través del cual acceder al conocimiento y contacto con la divi-
nidad, Yolanda ferrer nos ofrece una visión de la mística teresiana a través de los ojos de samaniego y Valle inclán. Este último llegará 
a afirmar en La Lámpara Maravillosa que “si es cierto, que lo es, que la mística castellana ha legado a la Modernidad más exigente la 
invención de la intimidad, no lo es menos que los escritos de Teresa de Ávila configuran, en gran medida, la expresión de una intimidad 
amarga y dolorida. Estamos ante la experiencia irreductible de un anhelo de unión divina que, irreparablemente, transita por el dolor y 
la enfermedad”.
A Yolanda ferrer le interesa lo que puede haber de modernidad en el sentido de aproximación a lo íntimo, a la expresión de los sentimien-
tos a través de acciones e imágenes en la que lo ético no tiene por qué estar reñido con lo estético.
En ese sentido, la composición elegida por Yolanda ferrer nos evoca las soluciones plásticas del Barroco, en las cabezas de san Juan 
Bautista o san Pablo, tan características de nuestra imaginería. También es inevitable que la cultura popular lo asocie con uno de los hitos 
televisivos de los últimos años –el personaje de la inquietante de Laura Palmer en la serie de David Linch–.
Pero, al margen de la anécdota y de los parelelismos que deseemos establecer con nuestro imaginario colectivo, es importante entender 
que esta imagen, donde la cabeza aparece cubierta por una tela semitransparente, en la que se vislumbran los rasgos de un ser humano, 
responde, en palabras de la artista, a la imagen elaborada por santa Teresa en la Quinta Morada, donde “hace una similitud con un gusa-
no de seda y dice que los seres humanos somos como los gusanos de seda, que tenemos que meternos en nosotros mismos, interiorizarnos 
y es cuando muere el gusano y sale la mariposa que ya es un ser transformado. Eso lo he hecho todo a base de meter una persona en seda 
y realizar una transformación, todo empleando juegos de luces de todo tipo”.
Esa es la excusa para desarrollar un trabajo formal de gran calidad, en el que las telas adquieren texturas, la luz acaricia cada pliegue y la 
sombra modela el entorno plástico de la cabeza, pero sobre todo es la razón de ser de ese proceso de interiorización del que nos habla la 
santa avulense, una forma de ver con mirada moderna la interioridad del ser humano, su grandeza como ser. (JMM)

YoLANDA fErrEr [Yolanda ferrer Martínez] (1950)

La quinta morada - Z

fotografía sobre papel seda, 61x98 cm., 2003 ca.
Palacio Provincial

Número de inventario: 1357
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ProCEDENCiA: Viii Certamen de Artes Plásticas isaac Díaz Pardo.
EXPosiCioNEs: Viii Certame de Artes Plásticas isaac Díaz Pardo. Exposición itinerante por la provincia de A Coruña, Diputación de A Coruña, 2003.
rEProDuCCioNEs: VIII Certame de Artes Plásticas Isaac Díaz Pardo, A Coruña, Deputación Provincial, 2003, p. 31.
BiBLioGrAfíA soBrE LA oBrA: VIII Certame de Artes Plásticas Isaac Díaz Pardo, A Coruña, Deputación Provincial, 2003, pp. 28-32.

BioGrAfíA

Yolanda ferrer Matínez, 1950. Estudió en Valencia, en cuya Escuela oficial de Artes Aplicadas se graduó en 1972, y completó su formación con cursos 
de artes en París e Historia del Arte en florencia. Posteriormente comenzó la carrera de Bellas Artes en Bilbao.
Antes de elegir la cámara como instrumento de creación predilecto, Yolanda ferrer ha hecho, sin embargo, un largo recorrido vital por el estudio y la 
práctica  de otras artes: el dibujo y la pintura, la escultura y el diseño. Ha encontrado en el medio fotográfico el lugar de síntesis. Ha realizado exposicio-
nes de algunas de sus series entre las que se encuentran “Heterofobias” y “sueños”, exhibidas en Caixa Galicia, en 1997. Ha participado en ArCo con 
la Galería Marisa Marimón de ourense. su obra figura en diferentes colecciones españolas. (JMM)

BiBLioGrAfíA

FERRER, Yolanda, Silencio interior (catálogo), Vigo, fundación Caixanova, 2006.
GÓMEZ DE sANZ, María rosa, Pensamiento e visión (catálogo), ferrol, Galería sargadelos, 1998.
Procesos (catálogo), santiago de Compostela, Casa de Galicia de Madrid, 2000.
VIII Certame de Artes Plásticas Isaac Díaz Pardo (catálogo), A Coruña, Diputación Provincial, 2003.
VV.AA., A casa habitada. A Colección da Casa de Galicia en Madrid, Madrid, Xunta de Galicia, 2008.
VV.AA., Museo de Arte Contemporáneo Unión Fenosa: fondos 1989-1998, A Coruña, Museo de Arte Contemporáneo unión fenosa, 2000.
VV.AA., Yolanda Ferrer (catálogo), A Coruña, fundación Caixa Galicia, 1997.
Yolanda Ferrer: “Las Moradas” de Santa Teresa de Jesús (catálogo), A Coruña, Atlántica Centro de Arte, 2003.
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“Vida interior”, es en principio, siguiendo la valoración de su autor un retrato. Así lo confiesa en la explicación al título que figuraba en 
el Certamen isaac Díaz Pardo, al indicar que los protagonistas eran Amber Gibson, Marcela Paradavila y Jesús Matos.
sin embargo, también según sus palabras, esta explicación, por necesaria, no es suficiente. Como género podemos intentar clasificarlo 
dentro de los límites académicos de un retrato, pero su solución en tríptico y la concepción general de la obra la convierten en algo más 
universal, contrapuesto a la singularidad del individuo retratado.
Cristóbal fortúnez ramírez tiene como punto de partida de su trabajo la fotografía digital, sobre la que realiza sus obras. Ésta aprensión 
fotográfica de la realidad se traduce en la utilización de un lenguaje figurativo y realista en el que se potencia la percepción microscópica 
del universo, transformándolo, deformándolo y cambiándolo a su antojo. Es natural, por lo tanto, que ese lenguaje figurativo sea su 
punto de partida, del mismo modo que tiene su lógica que la técnica empleada sea el óleo y acrílico. El interés de fortúnez es transmitir 
una sensación total de realidad, sin ambages ni filtros; de ahí que las figuras se vengan a un primer plano, que su inmediatez sea tan 
intensa que sintamos invadido nuestro propio espacio vital. De igual modo la luz adquiere tonos acerados y duros, define perfectamente 
los planos y las formas, matiza y modula las texturas y carnaciones, transmite el carácter táctil y tangible de cada uno de los cuerpos. No 
obstante, ese efecto de realidad es ficticio ya que también se introducen elementos que difícilmente podría captar la visión de un retratista, 
como son las venas que recorren pómulos, cuello y párpados de sus personajes. intencionadamente el acento en estos elementos, así como 
los acentos nacarados de las carnaciones, transmiten una mayor energía e intensidad dramática en el rostro de los retratados.
Desde este punto de vista la obra debe considerarse un retrato, revela el parecido fisionómico del modelo con el objeto pintado y, ade-
más, penetra en su estado emocional a través de la intensidad con que éste se expresa. Para ello utiliza los recursos clásicos del retrato, 
comenzando por una iluminación que deja pequeñas zonas muy iluminadas y otras en semipenumbra.
Como metáfora la obra de fortúnez es una reflexión sobre la sociedad actual y, es aquí, donde subvierte el género del retrato dándole una 
mayor trascendencia y profundidad, algo que muchos autores consiguieron en otros tiempos. La pregunta sería qué se retrata el aspecto 
físico del rostro, o la oquedad abierta ante nuestros ojos que tiene como fondo un rostro. El protagonismo que adquiere el posado provo-
ca que la atención del espectador pase de la descripción física de la cara a la descripción anatómica de la cavidad bucal: lengua, papilas 
gustativas, dentadura, paladar, etc.
La asociación del título con la pose de los personajes introduce un sentido violento en la obra, casi pornográfico, de penetración en luga-
res no permitidos para el espectador. si, como se dice tradicionalmente los ojos son el espejo del alma, en este caso se nos niega esa puerta 

CrisTÓBAL forTÚNEZ [Cristóbal G. fortúnez ramírez] (1950)

Vida interior

Acrílico sobre lienzo, tres lienzos de 70x39,5 cm., 2005 ca.
Edificio “La Milagrosa”

Número de inventario: 1423
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de entrada y se nos abre otra más física y visceral. fortúnez lo convierte en una reflexión sobre la exposición a la que nuestra sociedad 
nos somete cada día a través de las nuevas técnicas de la información y la preocupación por saber y conocer los detalles más íntimos y 
guardados de nuestros semejantes.
Por último el hecho de que fortúnez optara por el modelo del tríptico, la repetición del retrato de varias personas en una posición más o 
menos parecida, debe recordarnos soluciones históricas del mundo del pop-art y del neoexpresionismo figurativo de Bacon. (JMM)

ProCEDENCiA: iX Certamen de Artes Plásticas isaac Díaz Pardo.
EXPosiCioNEs: iX Certame de Artes Plásticas isaac Díaz Pardo. Exposición itinerante por la provincia de A Coruña, Diputación de A Coruña, 2005.
rEProDuCCioNEs: IX Certame de Artes Plásticas Isaac Díaz Pardo, A Coruña, Deputación Provincial, 2005, p. 67.
BiBLioGrAfíA soBrE LA oBrA: IX Certame de Artes Plásticas Isaac Díaz Pardo, A Coruña, Deputación Provincial, 2005, pp. 65-68.

BioGrAfíA

Cristóbal G. fortúnez ramírez, natural de santiago de Compostela (1980). se forma en la facultad de Bellas Artes de Pontevedra en la que se especializa 
en pintura (2003) y cursa módulos de estudios de diseño gráfico.
En 2005 recibe la mención de honor en el XXiX Certamen de Pintura Xosé Domínguez Guizán de Lugo y el primer premio en el concurso de Diseño 
Gráfico del Centro Multimedia de Galicia.
Ha realizado exposiciones colectivas desde 2001 y, en la actualidad ha expuesto en la sala de El Correo Gallego de santiago de Compostela.
Tiene como punto de partida de su trabajo la fotografía digital, sobre la que realiza sus obras. Ésta aprensión fotográfica de la realidad se traduce en 
la utilización de un lenguaje figurativo y realista en el que se potencia la percepción microscópica del universo, transformándolo, deformándolo y cam-
biándolo a su antojo. (JMM)

BiBLioGrAfíA

IX Certame de Artes Plásticas Isaac Díaz Pardo, A Coruña, Deputación Provncial, 2005, pp. 65-68.
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“En cuanto a mi propia interpretación sobre mis obras, no tengo mucho que decir, al fin y al cabo mis obras son mis interpretaciones 
del mundo, de mi mundo y de muchas cosas más, cada obra es lo que es, por lo que es”. Con estas palabras definía Héctor francesch su 
trabajo. una definición que deja abierta a la interpretación cada una de sus obras según lo que el espectador desee descubrir en ellas: un 
universo cuyas raíces se hunden en el mundo pop; un juego irónico y burlón; un retorno al mundo de la infancia; un juego con los lengua-
jes plásticos del cómic y el fancine; un reflejo de su aprendizaje dentro del CiEC, el laboratorio de formas y Luis seoane.
Todas estas visiones son válidas y todas ellas son aplicables al King Homeless, y nos permiten constatar que su obra, a pesar de la resis-
tencia del autor, es analizable y puede ser interpretada, a riesgo de introducir aspectos vinculados con el observador y no con el pintor.
La evocación del mundo pop, en el uso de colores planos y brillantes, de carácter comerciar, por ejemplo, es perfectamente compatible 
con el lenguaje de cómic y el fancine. Estos últimos encuentran su mayor cualificación artística en el movimiento del pop-art y penetran 
en el espacio de la sociedad contemporánea como parte del lenguaje visual de un tanto por ciento de la población muy elevado. La viñeta, 
la línea, el color plano, los juegos de letras, ponen la obra en el medio lingüístico de la población común, acercan el arte a la sociedad.
El carácter irónico y burlón de la obra se percibe desde el título hasta la ejecución, libre y desenfadada, alejada de los tópicos y creencias 
tradicionales y contemporáneas de la historia del arte. sin embargo la ironía y el juego esconden siempre un reflejo con la sociedad en la 
que vive el artista, pues es inevitable recordar que el título coincide con parte del nombre de Carole King y su disco Homeless Heart, así 
como que la traducción sería la de “rey sin hogar”; es decir, la historia de un principito.
Es evidente que no puede ser casualidad que la figura de francech, un click de playmobile que nos devuelve a la infancia y a esa teatra-
lización de la vida que es el juego infantil, tenga un as de corazones colgado en su pecho, que se mueva en un universo caótico de letras 
y que en ese “mapa del tesoro” que es el fondo de la obra –una X marca el lugar–, descubramos que la flecha que marca el itinerario a 
seguir, se transforme en una cola con punta de flecha; una apropiada metamorfosis en la que el “rey de la casa” se convierte en un peque-
ño diablillo destronado.
Estas consideraciones dotan a la obra de francesch de un valor poético y un poder sugestivo que le permite superar los límites impuestos 
por lenguajes plásticos comerciales como el cómic y propuestas como los fancine. (JMM)

ProCEDENCiA: iX Certamen de Artes Plásticas isaac Díaz Pardo.
EXPosiCioNEs: iX Certame de Artes Plásticas isaac Díaz Pardo. Exposición itinerante por la provincia de A Coruña, Diputación de A Coruña, 2005.
rEProDuCCioNEs: IX Certame de Artes Plásticas Isaac Díaz Pardo, A Coruña, Deputación Provincial, 2005, p. 71.
BiBLioGrAfíA soBrE LA oBrA: IX Certame de Artes Plásticas Isaac Díaz Pardo, A Coruña, Deputación Provincial, 2005, pp. 69-72.

HÉCTor frANCEsCH [Héctor francesch Carneiro] (1977)

King Homeless

Acrílico sobre lienzo, 120x120 cm., 2005.
firmado en el ángulo inferior izquierdo “francesch”.

Edificio “La Milagrosa”
Número de inventario: 1422
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“i love you” entra de lleno dentro del imaginario creativo de Héctor francesch. si bien ha desaparecido uno de sus iconos más caracerís-
ticos: el click de playmobile, sin embargo desde el mismo título se cumplen los rasgos formales del artista coruñés.
i love you es una escena urbana que se mueve a medio camino entre la ensoñación onírica y el graffitti callejero autorizado, esos que en 
la actualidad las autoridades municipales utilizan para dar legalidad a un movimiento cuya esencia es el moverse en los márgenes de lo 
socialmente establecido.
El fondo rojo dominante, las tintas planas degradadas en los términos medios, son dos de los rasgos característicos de este trabajo. 
indudablemente detrás se debe ver esa evocación del lenguaje pop, con el sentido social propio del primer movimiento encabezado por 
Warhol, pero también se debe insistir en la contemporaneidad del mismo a través de los lenguajes comerciales del cómic y el fancine.
La escena nos muestra a un funambulista que, con su barra de equilibrio, se desplaza sobre la cuerda floja de una ciudad poblada de 
sombras recortadas de casas, palmeras, monopatines, etc. un recordatable pegado sobre una línea horizontal.
La base real de la imagen se reduce a lo descrito, a partir de este principio elemental, francesch juega con el espectador que tiene que 
descubrir que todo es reflejo de algo, de ese modo, el paisaje se refleja sobre un eje horizontal en toda su longitud. Todo excepto la figura 
del funambulista. También es reflejo de sí mismo la estructura del paisaje urbano que, siguiendo ahora un eje vertical, también se repro-
duce a derecha e izquierda de la escena del equilibrista. Más aún, la estela de topos y formas diversas que recorre el cielo de esta ciudad 
de sombras se vuelve a reflejar en la parte inferior del lienzo, lo mismo que, como un negativo, lo hacen las palabras “Life, Life, Life”. 
son todos estos rasgos los que introducen ese carácter onírico e irreal en el cuadro.
Con todo esta obra es rica en detalles que facilitan su interpretación, pues sobre la imagen principal aparecen figuras geométricas –estrellas, 
cuadrados y círculos– que son parte del vocabulario de francesch; lo mismo que lo es la figura que vuela sobre la cabeza del equilibrista.
Como metáfora de la vida, ésta es siempre reflejo de si misma, a medio camino entre lo real y lo irreal, y permanente equilibrio en el que 
el sueño, la búsqueda de la libertad y el amor, son los únicos balances que nos permiten encontrarle un sentido.
Los textos en inglés, las construcciones gramaticales hechas, forman parte de esa visión irónica de la existencia y de la sociedad. (JMM)

ProCEDENCiA: iX Certamen de Artes Plásticas isaac Díaz Pardo.
iNsCriPCioNEs: Al dorso zona superior izquierda “francesch  a coruña, 2006  i Love You”
EXPosiCioNEs: iX Certame de Artes Plásticas isaac Díaz Pardo. Exposición itinerante por la provincia de A Coruña, Diputación de A Coruña, 2005.
rEProDuCCioNEs: IX Certame de Artes Plásticas Isaac Díaz Pardo, A Coruña, Deputación Provincial, 2005, p. 29.
BiBLioGrAfíA soBrE LA oBrA: IX Certame de Artes Plásticas Isaac Díaz Pardo, A Coruña, Deputación Provincial, 2005, pp. 28-29.

HÉCTor frANCEsCH [Héctor francesch Carneiro] (1977)

I love you

Acrílico sobre lienzo, 140,5x150,5 cm., 2006.
Edificio “La Milagrosa”

Número de inventario: 1593
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BioGrAfíA

Artista autodidacta, nace en A Coruña en 1977. su formación en sociología le permite una aproximacion irónica a la sociedad. También tiene formación 
en grabado y serigrafía. su estudio actual está en Barcelona.
su obra se encuentra en diferente instituciones del país: Biblioteca Nacional, Madrid; Colección Caixa Galicia; Centro de Arte Contemporáneo Pira-
midón, Barcelona; Ayuntamiento de A Coruña. universidad rey Juan Carlos, Madrid; universidad de A Coruña; Colegio oficial de Aparejadores, 
A Coruña; Ayuntamiento de Madrid; fundación Arte XXi, Madrid; Colección Caixanova; Diputación de A Coruña; fundación CiEC, Betanzos, A 
Coruña.
El juego, lo irónico, las referencias al mundo de los mass-media y la cultura actual son las claves para entender su obra como un proceso reflexivo sobre 
la sociedad contemporánea y el individuo. (JMM)

BiBLioGrAfíA

A toda máquina (catálogo), A Coruña, Ayuntamiento de A Coruña, 2004.
BArro, David, “Quen anda aí?”, en David Barro, A Coruña, Moretart, 2008.
Come fly with me (catálogo),  Barcelona, Centro de Arte Contemporáneo Piramidón, 2007.
frANCEsCH, Héctor,  A toda máquina, Ayuntamiento de A Coruña, 2004.
IX Certame de Artes Plásticas Isaac Díaz Pardo (catálogo). A Coruña, Diputación Provincial, 2005, p. 69-72.
Fundación CIEC: Centro Internacional de la Estampa Contemporánea: 2008, exposiciones (Catálogo), Betanzos, fundación CiEC, 2008.
VAsCo CoNDE, Pedro; PosE PorTo, Héctor M., Revolución Francesch, A Coruña, francesch, 2005.
VAsCo CoNDE, Pedro, Puro y duro, A Coruña, francesch. 2006.
Visos roDríGuEZ, Mercedes (dir.), Colección de Arte del Ayuntamiento de A Coruña, Pintura, Dibujo, Grabado, Escultura (Tomo i), A Coruña, Ayuntamiento de A 
Coruña, 2009.
X Certame de Artes Plásticas Isaac Díaz Pardo (catálogo). A Coruña,Diputación Provincial, 2007, pp. 28-29.
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GABÚ [Luis López Gómez] (1977)

Desafiante timidez

fotografía en lambda, 115x150 cm., 2007 ca.
Edificio “La Milagrosa”

Número de inventario: 1588
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“Desafiante timidez”, obra premiada en el X Certamen de Artes Plásticas isaac Díaz Pardo de A Coruña, pertenece al grupo de obras 
realizadas en África central. La descripción de tipos raciales pertenecientes a estratos sociales rurales y tribales, ha sido uno de los ob-
jetivos de la fotografía de Gabú en esos países. Los personajes son encuadrados sin apenas luz y en ocasiones, como este caso, situados 
sobre fondos neutros que individualizan al modelo. La utilización del blanco y negro refuerza las condiciones lumínicas aportando el 
ambiente necesario para trasmitir las emociones e historias anónimas que se cruzan en su camino, como la de la niña que mira fijamente 
al objetivo. 
El artista busca que arte y testimonio se fundan para captar una imagen que tuviera un valor estético y, al mismo tiempo, dignificara los 
lugares y su gente, sin perturbar la atmósfera, esencia y sentimiento de los mismos. En muchas de sus fotografías mantiene un lenguaje ar-
tístico de luces y sombras, el cual no solo obedece a su interés artístico por la composición, el color y el tono, sino que también simboliza 
su reflexión sobre lo que representan las diferentes culturas en general. En cierta forma trata de dar, a través de la imagen, una explicación 
a dos polos opuestos que luchan entre sí, “la luz y la sombra”, el bien y el mal, la vida y la muerte, la verdad y la mentira.
En relación con el componente documental que poseen sus instantáneas el artista matiza expresando que “es cierto que, en cierto modo, 
es también documental, pero yo trato de que la foto emocione, que vaya más allá de información. Que sea una obra de arte. Yo tengo 
series muy contundentes que ni siquiera muestro. sobre los albinos de África, por ejemplo, que es un trabajo espeluznante. retratar la 
miseria, sin más, no me gusta. No condeno el fotoperiodismo, pero sí que algunos fotógrafos adopten el rol de salvadores del mundo, 
cuando utilizan esas fotos para vivir”. (AGM)

ProCEDENCiA: X Certamen de Artes Plásticas isaac Díaz Pardo.
iNsCriPCioNEs: Al dorso zona superior derecha “Autor: Luis López Gabú (precio de la obra) Título: Desafiante timidez Técnica: fotografía”.
EXPosiCioNEs: X Certamen de Artes Plásticas isaac Diáz Pardo
rEProDuCCioNEs: X Certamen de Artes Plásticas Isaac Diáz Pardo (catálogo). A Coruña, Diputación de A Coruña, 2007.
BiBLioGrAfíA soBrE LA oBrA: X Certamen de Artes Plásticas Isaac Diáz Pardo (catálogo). A Coruña, Diputación de A Coruña, 2007.

BioGrAfíA

Luis López Gómez (Gabú), A Coruña, 1963. fotógrafo y pintor autodidacta que ha desarrollado su obra gracias a la influencia que ha ejercido su Ga-
licia natal y los múltiples viajes que ha realizado por diferentes países de todo el mundo. Destaca en fotografía por los arriesgados reportajes de corte 
etnográfico de sociedades que están al borde de la desaparición, en lugares olvidados y de difícil acceso, consiguiendo plasmar sus costumbres, ritos y 
ceremonias, integrándose en ellas no sin pasar situaciones personales de alto riesgo.
Aunque sus trabajos se inician en la década de los noventa, se dio a conocer con la serie “Vudú, el camino negro de santiago” (2004), realizada en Haití, 
en la que a través de saturadas fotografías plasma el sincretismo de los ritos del vudú y la magia negra con la imagen de santiago Matamoros. 
Ha realizado series sobre las escuelas coránicas del África central (Guinea Bissau, Mauritania, senegal y Mali). “Cristianos puros de África” centrada 
en un núcleo de cristianos localizados entre Etiopía y Eritrea que se mantuvieron al margen del islam, conservando a lo largo de siglos su religión y 
sus costumbres. “Burdeles de Asia” explora, al estilo de Tolouse Lautrec, el ambiente privado de proxenetas y prostitutas de países del sudeste asiático 
(Vietnam, Birmania, Tailandia, Laos, etc.). Es colaborador artístico del Museo Nacional de Antropología de Madrid.
su fotografía se caracteriza por acentuar el contraste de sus instantáneas y buscar los matices de luz. En la mayoría de los casos sus tomas dan una 
intensa impresión de cotidianidad, aspecto que se debe al componente furtivo que poseen. El fotógrafo esconde su cámara y está dispuesto a realizar 
tomas sin preparar los encuadres cuando una situación propicia se le presenta, un recurso que imprime un importante componente de verosimilitud a 
sus trabajos.
Ha realizado importantes exposiciones en el Museo Nacional de Antropología de Madrid, 2006 y 2008; Consulado de España en Hannover, Alemania, 
en 2007, y otras diferentes localidades españolas y gallegas. Ha obtenido premios en el salón de otoño de A Coruña, 2006 y en el X Certamen de Artes 
Plásticas isaac Díaz Pardo organizado por la Diputación de A Coruña, en 2007. (AGM)

BiBLioGrAfíA

Cristiáns puros de África: Culto e fe (catálogo), Santiago de Compostela, Xunta de Galicia - Casa da Parra - Museo das peregrinacións e de Santiago, 2010
Luis López “Gabú”: territorios (catálogo), santiago de Compostela, Xunta de Galicia, 2005.
Madrasas africanas (catálogo), Madrid, Ministerio de Cultura - Museo Nacional de Antropología, 2008
VII Salón de outono de Pintura (catálogo), A Coruña, Diputación de A Coruña - real Academia Gallega de Bellas Artes, 2008.
Vudú: o camiño negro de Santiago (catálogo), A Coruña, Diputación Provincial - fundación Granell, 2006.
X Certame de Artes Plásticas Isaac Diáz Pardo (catálogo), A Coruña, Diputación de A Coruña, 2007.
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“fendas iii”, obra adquirida en el V Certamen de Artes Plásticas isaac Díaz Pardo, pertenece a la serie “fendas e áncoras no vento” 
(1997), primera en la que el artista se desvincula de la pintura, presente siempre en su obra de los años anteriores, para adentrarse en una 
producción específicamente escultórica. Ya en su serie precedente, “o dentro pechado” (1995), aparecen algunos de los elementos que con-
figurarán las bases de “fendas e áncoras no vento”, aunque aún el artista no prescinde del soporte de la pared como un recuerdo de sus 
comienzos como pintor. En “o dentro pechado” las chapas de acero onduladas se vinculan a un soporte principal que en algún caso aún 
sigue siendo el lienzo y en otros será una superficie de chapa de acero rectangular o cuadrada, haciendo un guiño al soporte pictórico.
“fendas iii” posee todas las características de esta aproximación a una escultura que posee un importante componente constructivo, ya 
que una serie de chapas rectangulares de acero cortén posteriormente onduladas y soldadas crean volúmenes abiertos por grietas que per-
miten vislumbrar el proceso y el interior de las piezas. El aspecto desnudo del material que adquiere interesantes cromatismos por el efecto 
de la oxidación, aporta a la pieza un valor en el que se prescinde de cualquier adición ornamental. En cierta manera estas construcciones 
de aspecto pos-minimalista pudieran tener su inspiración en la serie “Prop” de richard serra y en su producción posterior de esculturas 
públicas accesibles por el espectador. De hecho Pepe Galán en alguna de sus propuestas exteriores de gran formato como “Copa do sol” 
(1994), instalada en el entorno de la Torre de Hércules de A Coruña, tiene presente el componente de accesibilidad interior a la obra. 
“fendas iii”, a pesar de su formato reducido, posee la monumentalidad necesaria que la convertiría en una obra pública simplemente 
con la ampliación de su escala. Las grietas que crea el escultor en la pieza generan un mundo de misterio en el que se deja entrever el 
interior de un volumen ocluido por el acero y, al mismo tiempo, originan una sinfonía dentro de la gama cromática de los óxidos que 
es interrumpida por el vacío. La línea del perfil de las diferentes chapas soldadas aporta un interesante contraste caligráfico frente a las 
superficies dominantes que generan el volumen de la escultura. (AGM)

ProCEDENCiA: V Certamen de Artes Plásticas isaac Díaz Pardo.
EXPosiCioNEs: V Certame de Artes Plásticas isaac Díaz Pardo, A Coruña, 1998.
rEProDuCCioNEs: V Certame de Artes Plásticas Isaac Díaz Pardo, A Coruña, Deputación Provincial, 1998, p. 41.
BiBLioGrAfíA soBrE LA oBrA: V Certame de Artes Plásticas Isaac Díaz Pardo, A Coruña, Deputación Provincial, 1998, pp. 40-41, 88-89.

PEPE GALÁN [José Antonio Galán suárez] (1955)

Fendas III

Acero cortén soldado, 93x70x65 cm., 1997.
Biblioteca de la Diputación Provincial

Número de inventario: 0858
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El grabador Doroteo Arnáiz funda en A Coruña, a finales de los años ochenta, el taller de grabado y galería de arte “Centro de Grabado 
Contemporáneo”, con la intención de comercializar, difundir y promover la obra gráfica de artistas contemporáneos. La carpeta “os 
papeis da Coruña: homenaxe a cidade” fue una iniciativa que une a diez artistas plásticos residentes en la provincia de A Coruña en la 
que, utilizando la técnica del grabado, materializan estampas relacionadas con la capital herculina.
El grabado perteneciente al pintor, escultor y grabador Pepe Galán entronca con un estilo en el que predomina un grafismo gestual en 
una composición en diagonal que potencia los efectos de dinamismo y movimiento, quizás, haciendo alusión a la activa vida que posee 
la ciudad gallega. (AGM)

BioGrAfíA

Pepe Galán (José Antonio Galán suárez), A Coruña, 1955. se inicia en la pintura en la década de los setenta y será miembro fundador de los colectivos 
“A galga” y “Gruporzán” en los años ochenta. A principios de los ochenta realiza una estancia en Londres en donde se nutre del ambiente artístico del 
momento. fruto de estas experiencias, realiza en 1984, la exposición de la Galería finisterrae de A Coruña en donde presenta una obra en la que fusiona 
las disciplinas de la pintura y la escultura. Las obras de estos años tienen un gran componente constructivo basado en unas estructuras de madera que, 
posteriormente, se cubren con lienzo y pigmentos, muy en la línea del pintor espacialista Lucio fontana y del artista gallego Leopoldo Novoa. Estas 
obras tendrán su continuidad en la serie de mediados de los ochenta “Tecido e tensión” en la que incluye materiales industriales como los tubos de 
plástico flexible y la pintura de poliéster.
A finales de los ochenta el artista introduce en su obra el metal en la serie “ferrotecido”, en la que el lienzo se repliega compartiendo espacio con el hierro 
en un diálogo de contrarios: blando-duro, claro-oscuro. Esta serie supone un primer paso que llevará al artista a la tridimensionalidad escultórica tras 
experimentar con series de transición como “o dentro pechado”, de 1995.
será en la serie “fendas e áncoras no vento”, presentada en la Galería Pardo Bazán de A Coruña en 1997, cuando el artista se decanta abiertamente por 
una escultura que es el resultado de una investigación con planchas de acero cortén ondulado y soldado. son obras de pequeño y mediano formato que 

PEPE GALÁN [José Antonio Galán suárez] (1955)

Sin título (de la carpeta “Os papeis da Coruña: homenaxe a cidade”)

Aguafuerte y aguatinta, 56,5x38 cm., 1989.
Datado, firmado y tirada.

Biblioteca de la Diputación Provincial
Número de inventario: 1560
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gozan de una gran monumentalidad, cualidad que permitirá al artista ahondar en el proceso de la escultura pública, que dará como fruto ejemplos tan 
considerables como “Copa do sol” o “Vieiros de seu”, instaladas en A Coruña y Lugo, respectivamente.
Con el cambio de siglo Pepe Galán da un giro en su producción e investiga con la reutilización de materiales industriales como parabrisas de vehículos, 
introduciendo en su obra de esta manera el objeto real.
La personalidad inquieta del artista lo lleva a integrarse dentro del colectivo ecologista Burla Negra, en 2002, y a la creación, con otros artistas, del grupo 
editorial Anotarte, en 2004, del que surgirá la revista de arte gallega Artnotes.
En 2007 expone la experiencia “Mayday”, en donde aporta nuevos elementos de debate público a través de obras que hacen referencia al territorio, a 
la emigración y a la memoria colectiva. Pepe Galán ha expuesto en Galicia y en las principales ciudades españolas y su obra forma parte de museos y 
colecciones públicas. (AGM)

BiBLioGrAfíA

CAsTELo ÁLVArEZ, Bernardo, “Pepe Galán”, en Artistas gallegos. Escultores (realismos-abstracciones), Vigo, Nova Galicia, 2003, pp.72-96
Enciclopedia Galicia Arte. Arte Contemporánea I, A Coruña, Hércules de Ediciones, 1993.
Fendas e áncoras no vento (catálogo), A Coruña, Galería Pardo Bazán, 1997.
frANCo, Camilo, “Contra as inclemencias dos tempos”, en Mayday (catálogo), Vigo, Centro social Caixanova, 2007.
Horizontes de un tiempo: revisando una época, 1984-1990 (catálogo), Madrid, Galería fauna’s, 2005. 
El jardín de Hércules: 14 esculturas bajo la luz del faro, A Coruña, obrascón, 1995.
LiAÑo PEDrEirA, María Dolores; soBriNo MANZANArEs, María Luisa, Catálogo del Patrimonio Artístico de la Diputación de A Coruña. I Pintura y Escultura, 
A Coruña, Diputación Provincial, 1991.
Litoral (catálogo), A Coruña, Ayuntamiento de A Coruña, 1986.
MArTíNEZ DE LA CoLiNA, Juan, “os cristais do naufraxio”, en Para-brisa (catálogo), Madrid, Casa de Galicia - Xunta de Galicia, 2001.
Semana de las fuerzas atroces del Noroeste en La Magdalena, santiago de Compostela, Xunta de Galicia - universidad internacional Menéndez Pelayo,1986.
soBriNo MANZANArEs, María Luisa, “De Asorey ós noventa”, en De Asorey ós noventa. A escultura moderna en Galicia, santiago, Auditorio de Galicia - Consorcio 
de santiago de Compostela, 1997.
VALCArCEL, Xulio L., “Tensión e correspondencia”, en Pepe Galán, esculturas 1987-1990,  A Coruña, Casa da Cultura salvador de Madariaga - Ayuntamiento de A 
Coruña, 1991.
V Certame de Artes Plásticas Isaac Díaz Pardo, A Coruña, Diputación Provincial, 1998, pp. 40-41, 88-89.
VV.AA., Galicia terra única. A escultura actual en Galicia, santiago de Compostela, 1997.
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La descontextualización es uno de los mecanismos en que se basa la creación artística. Ella es lo que convierte en excepcional y misterioso 
lo cotidiano. su importancia ya fue puesta de manifiesto con el Dada y el surrealismo. Luego el Pop Art la retomó con un sentido crítico 
que el arte de los ochenta tiñó de humor rallante en el sarcasmo y ahondó en los matices surrealistas. “Torre” se integra en esta última ten-
dencia. su referente son las vanitas barrocas. En ella sigue habiendo referencias al arte (el libro de seoane y la caja de tinta china que pue-
den reflejar el mundo con sus luces y sus sombras), al artista (el mono convertido en centinela, quizá para otear antes que nadie el futuro y 
dialogar con “la otra gente”, para lo cual tiene que documentarse echando mano del conocimiento (simbolizado en el libro de Cunqueiro y 
en el globo terráqueo, esto es: las humanidades y las ciencias), y utilizar la imaginación (la lámpara) que es pura vanidad si se dedica a crear 
fantasías que no tienen más valor que juguetes infantiles o a perder el tiempo en puros juegos de naipes, tras los que se esconde la avaricia o 
la fortuna ( siempre esquiva que de igual modo que sube, siempre baja) y que, por el contrario es lúcida cuando encuentra sentido al juego 
(y el propio arte no deja de ser un juego) y todo ello configura una inestable torre, que es la torre de la vida. Lo que se ha perdido ha sido 
el sentido religioso de las antiguas vanitas. “Torre” tiene un claro sentido laico que plantea el papel del artista y del arte en la sociedad. El 
lenguaje hiperrealista utilizado es apropiado en tanto en cuanto refuerza el sentido objetual de los elementos que la componen. (JMLV)

ProCEDENCiA: iX Certamen de Artes Plásticas isaac Díaz Pardo.
EXPosiCioNEs: iX Certame de Artes Plásticas isaac Díaz Pardo. Exposición itinerante por la provincia de A Coruña, Diputación de A Coruña, 2005.
rEProDuCCioNEs: IX Certame de Artes Plásticas Isaac Díaz Pardo, A Coruña, Deputación Provincial, 2005, p. 79.
BiBLioGrAfíA soBrE LA oBrA: IX Certame de Artes Plásticas Isaac Díaz Pardo, A Coruña, Deputación Provincial, 2005, pp. 77-80.

BioGrAfíA

Pablo Gallo nació en A Coruña en 1975. se formó en la Escuela de Arte Pablo Picasso de A Coruña y en la Escuela de Arte Massana de Barcelona. Ha 
participado en diversos certamenes y muestras de artes plásticas de ámbito nacional. fija su residencia en Bilbao en donde vive en la actualidad. (JMLV)

BiBLioGrAfíA

El pintor siempre llama dos veces (catálogo), A Coruña, Ayuntamiento de A Coruña, 2004.
IX Certame de Artes Plásticas Isaac Díaz Pardo (catálogo). A Coruña, Diputación Provincial, 2005, p. 77-80.
O chapapote móvese. Colectivo Chapapote, A Coruña, Ayuntamiento de A Coruña, 2003.
Visos roDríGuEZ, Mercedes (dir.), Colección de Arte del Ayuntamiento de A Coruña, Pintura, Dibujo, Grabado, Escultura (Tomo i), A Coruña, Ayuntamiento de A 
Coruña, 2009.

PABLo GALLo [Pablo Gallo real] (1975)

Torre

Acrílico sobre lienzo, 145,5x64 cm., 2005.
firmado y datado en el ángulo inferior izquierdo “P. Gallo 2005”.

Palacio Provincial
Número de inventario: 1426
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“Cardiografías” puede entenderse como una de las series más acabadas de la obra de Dolores Gálvez, equivalente a los motivos utiliza-
dos en exposiciones como “flying Carpet”. Es además un universo en el que todavía sigue investigando en la actualidad a través de un 
proceso de análisis y depuración de contenidos.
Este aguafuerte muestras tres de las características dominante en la obra de D. Gálvez: el interés por la composición como elemento 
comunicativo y fundamental de la obra; su gusto por lo decorativo; y el interés por crear emociones reales.
En el caso que nos ocupa, la composición se convierte en un elemento y en una preocupación dominante. D. Gálvez partiendo de un tra-
bajo en aguafuerte en el que profundiza en la huella de la mordida sobre la plancha, introduce la entonación cromática a través de diferen-
tes aguatintas que estructuran la composición cromáticamente. En apariencia se trata de una serialización que tiene, por la introducción 
del color, ciertas evocaciones derivadas del mundo del pop-art. Nada más alejado de su intención, la organización serial que nos propone 
no deja de ser un juego óptico más ya que, de los doce cuadros que forma –aparentemente sin límites, abiertos a una prolongación oculta 
fuera de nuestra vista– se puede llegar a una reducción elemental de tres motivos que, repetidos, crean el efecto de los once cuadros –hay 
que recordar que uno de ellos está en blanco–. Esos cuatro motivos se distribuyen vertical y horizontalmente de modo que es el color 
el que nos da la clave para interpretarlo correctamente. si leemos la obra de abajo a arriba, podemos observar que la primera línea nos 
presenta dos de estos motivos lineales mientras que la parte central queda en blanco, por tanto vacía; la segunda de las líneas, impresa en 
tonos carmines, nos muestra la serialización completa, lo mismo que la siguiente, desarrollada en grises; es la última de las filas, la situada 
en la parte superior la que supone un anomalía en el juego, el motivo que se repite es el mismo, introduciendo la variante de la posición 
y el color, de ahí que la entonación carmín cambie y que la fila no contenga más que dos motivos de la serie.
Es evidente que la apariencia primera de esta obra es la fruición por lo decorativo que posee la obra de Gálvez, el interés por transmitir 
un placer visual a través del movimiento y la línea que la sitúa en los mejores logros de op-art. un gusto por lo decorativo, al que se suma 
el interés por lo lineal, por la valoración del gesto y el movimiento.
La combinación de ambos factores, una composición dinámica y abierta, con una extraordinaria similitud con los puzzles de casillas y 
otros juegos infantiles, y la delicadeza del gesto y el movimiento de cada una de las piezas son fórmulas a través de la que convertir las 
imágenes en metáforas de sentimientos y emociones. (JMM)

ProCEDENCiA: Vii Certamen de Artes Plásticas isaac Díaz Pardo.
EXPosiCioNEs: Vii Certame de Artes Plásticas isaac Díaz Pardo. Exposición itinerante por la provincia de A Coruña, Diputación de A Coruña, 2001.
rEProDuCCioNEs: VII Certame de Artes Plásticas Isaac Díaz Pardo, A Coruña, Deputación Provincial, 2001, p. 75.
BiBLioGrAfíA soBrE LA oBrA: VII Certame de Artes Plásticas Isaac Díaz Pardo, A Coruña, Deputación Provincial, 2001, pp. 73-76.

DoLorEs GÁLVEZ [Dolores Gálvez García]

Cardiografías I

Aguafuerte sobre papel, 101,5x75 cm. (papel) 78x59,5 (mancha), 2000.
firmado y datado en el ángulo inferior derecho “Galvez 2000”, tirada en el ángulo inferior izquierdo “2/5”.

Palacio Provincial
Número de inventario: 1304
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BioGrAfíA

Dolores Gálvez García, natural de Pontevedra, se licencia en Bellas Arte por la universidad Vigo en la especialidad de pintura, donde está realizando 
los cursos de doctorado. Desde el año 2000 realiza diferentes exposiciones individuales en ourense, Lugo, Pontevedra y A Courña. También participa en 
proyectos colectivos por KalKomanias, Novos Valores y en premios diversos, entre los que destaca la Vii Edición del Premio Nacional de Grabado.
su obra se mueve constantemente entre lo abstracto y lo figurativo, cargado siempre de valores emocionales y sensoriales que plasma en sus diferentes 
obras a través de la simplificacion del gesto. (JMM)

BiBLioGrAfíA

LENs ViLLAVErDE, rafael, “Dolores Gálvez”, en Dolores Gálvez, A Coruña,  Galería Atlantica, 2008.
Órbitas impropias (catálogo), santiago de Compostela, Xunta de Galicia, 2001.
roZAs, ramón. “Arte en Pontevedra”, en Arte en Pontevedra III (catálogo), Pontevedra, Pazo de Congresos e Exposicións de Pontevedra, 2003.
roZAs, Mercedes, “os grabados de Dolores Gálvez, en Vuelo libre (catálogo), Vigo, fundación Caixanova, 2007
VII Certame de Artes Plásticas Isaac Díaz Pardo (catálogo). A Coruña, Diputación Provincial, 2001, pp. 73-76.
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“Pareja Pensando” reutiliza el viejo tema de encuadre de la pintura regionalista, empleado profusamente por “os Novos” en que dos 
figuras aparecían conversando, pero con un vocabulario que ha personalizado el lenguaje gestual del expresionismo de los años 50 y 60, 
restándole fuerza dramática , pero manteniendo la renuncia al color y la fuerza expresiva del contraste blanco y negro, con una estructu-
ración del cuadro procedente de las vanguardias históricas. (JMLV)

ProCEDENCiA: Compra al autor.

ANToNio GArCíA PATiÑo (1932-2010)

Pareja pensando

Óleo sobre tela, 81x100 cm., 1996.
firmado y datado en el lateral derecho “Patiño 96”.

Palacio Provincial
Número de inventario: 0862
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“retrato de Caballete” es una reiterpretación del viejo tema de encuadre del artista con la modelo que conoció un enorme desarrollo tras 
su utilización por parte de Picasso. Antonio García Patiño lo trata desde la óptica de un lenguaje derivado de las vanguardias históricas 
que es conocedor de la pintura gallega realizada por la generación de os novos y, sobre todo, por Luís  seoane e , incluso, de los diseños 
de Díaz Pardo para la cerámica de sargadelos. Consecuentemente figuras con inspiración en el arte popular y en el mundo medieval apa-
recen conseguidas con una clara disociación de los medios de dibujo y color, en el que el primero define a los objetos y el segundo actúa 
como un elemento estructurador de la superficie del cuadro. (JMLV)

ProCEDENCiA: Compra al autor.

ANToNio GArCíA PATiÑo (1932-2010)

Retrato de caballete

Técnica mixta sobre tela, 58x63 cm., 1996.
firmado y datado en el ángulo inferior izquierdo “Patiño 96”.

Palacio Provincial
Número de inventario: 0863
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“Mayordomo de Mariñán” se mueve en un lenguaje muy utilizado en la escultura gallega de los años cuarenta al sesenta del siglo XX en 
el que por un lado se pretende remitir a la escultura románica –por creerse que esta era la que mejor representaba el ser de Galicia– y por 
otra al vocabulario de los canteros populares: de ahí el gusto por una cierta ingenuidad y la tendencia a formas redondeadas, sintéticas 
en los detalles y acordes con la propia naturaleza del material, el granito, utilizado. Estas dos piezas fueron realizadas como boceto para 
la edición de una tirada en cerámica de sargadelos aludiendo a la escultura en piedra existente en el pazo de Mariñán, propiedad de la 
Diputación de A Coruña. (JMLV)

ProCEDENCiA: Encargo al autor.

BioGrAfíA

Antonio García Patiño, A Coruña, 1932-2010. Hermano del que fue gran acuarelista y profesor de la Escuela de Artes y oficios, hoy Escuela Pablo 
Picasso, Mariano García Patiño, ha tenido muchos reconocimientos entre ellos la medalla de plata de la asociación de Artistas Plásticos Gallegos. En 
la década de los sesenta en Barcelona, donde estaba destinado como capitán del ejército, conectó con algunas galerías y el ofrecimiento de un contrato 
con sueldo a  cambio de pintar determinó su carrera como pintor, abandonando el ejército. Estudió Artes y oficios en A Coruña con el fin de aprender 
la técnica de modelado en barro y escayola. Desde entonces comenzó a hacer bocetos para las cerámicas de o Castro y sargadelos. El Parlamento de 
Galicia lo contrata para realizar un santiago Apóstol bifrontal de 16 toneladas para instalarlo en el jardín delantero del edificio institucional. Ha reali-
zado importantes exposiciones individuales y colectivas en diferentes localidades españolas, europeas y americanas. Ha sido honrado con el Premio de 
Dibujo Joan Miró, en 1971. su obra forma parte de importantes colecciones públicas y privadas gallegas como Caixavigo, Diputación de A Coruña, 
Parlamento de Galicia, Caixa Galicia, Xunta de Galicia y en colecciones españolas entre las que destaca el Museo de Arte Contemporáneo de Barcelo-
na, europeas y americanas. (AGM)

ANToNio GArCíA PATiÑo (1932-2010)

Mayordomo de Mariñán (dos versiones)

Boceto en cerámica, 30x13x13 cm. (boceto pequeño), 34,5x16x16 cm. (boceto más grande), 1999 ca.
Palacio Provincial

Número de inventario: 1206
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BiBLioGrAfíA

CosTA CLAVEL, Xavier, “Antonio García Patiño”, en Artistas Galegos. Pintores (figuracións), Vigo, Nova Galicia Edicións, 2004.
CosTA CLAVEL, Xavier, La pintura de Patiño, Barcelona, sotelo Blanco, 1990.
Enciclopedia Galicia Arte. Arte Contemporánea I, A Coruña, Hércules de Ediciones, 1993.
Gran Enciclopedia Gallega, Gijón, silverio Cañada, 1974.-2000.
Los milagros del Apóstol Santiago. Antonio García Patiño (catálogo), santiago de Compostela, Xunta de Galicia, 1999.
MoN roDríGuEZ, fernando, Pintura contemporánea en Galicia, A Coruña, Caixa Galicia, 1987.
Patiño (catálogo), Madrid, Grupo Durán, 2009.
Patiño. pintura-escultura, A Coruña, Antonio García Patiño, 2002.
PABLos, francisco, A pintura en Galicia. Do XVII ás últimas tendencias, Vigo, Nigra Trea, 2003.
TorrENTE BALLEsTEr, Gonzálo, “A. García Patiño” (catálogo), en Patiño (catálogo), Madrid, Casa de Galicia, 1995.
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La obra plástica de Penalta, más allá de su labor más conocida como ilustrador, se ha centrado en un proceso de esencialización del len-
guaje pictórico hasta conseguir un equilibrio emocional entre el acto creativo y el resultado expresivo del mismo.
Bajo el título genérico de Analogías, especificado en nuestro caso con el de Anología rotunda 001, en palabras del autor, se busca hacer 
una reflexión sobre la analogía existente entre unos elementos y otros dentro del plano del cuadro y como dicha analogía se puede con-
seguir con recursos plásticos.
En el caso que nos ocupa, la forma ovoide definida con grafito, modificada más tarde con el color al óleo y con la introducción de di-
ferentes soportes –lienzo y tablero– nos plantea esa disyuntiva a través de la forma de compartimentarla y de seleccionar dividir las dos 
parcelas de color que, ahora, se convierten en un elemento a través del cual manifestar las diferencias.
El concepto de analogía que desarrolla Penalta se debe entender como el de correspondencia, como la complementariedad entre unas 
formas y otras para poder dar solución a una forma nueva totalmente completa. Es, como se decía al principio, la esencia de su preocu-
pación, acto creativo y resultado expresivo son dos parte de un todo, análogas y complementarias, que se necesitan la una de la otra para 
conseguir un resultado óptimo. (JMM)

ProCEDENCiA: Vii Certamen de Artes Plásticas isaac Díaz Pardo.
iNsCriPCioNEs: Al dorso firmado, datado y técnica “Xurxo G. Penalta Abril 2001 grafito y óleo sobre tela y tablero”.
EXPosiCioNEs: Vii Certame de Artes Plásticas isaac Díaz Pardo. Exposición itinerante por la provincia de A Coruña, Diputación Provincial, 2001.
rEProDuCCioNEs: VII Certame de Artes Plásticas Isaac Díaz Pardo, A Coruña, Deputación Provincial, 2001, p. 79.
BiBLioGrAfíA soBrE LA oBrA: VII Certame de Artes Plásticas Isaac Díaz Pardo, A Coruña, Deputación Provincial, 2001, pp. 76-80.

XurXo GArCíA PENALTA (1976)

Antología rotunda 001

Óleo y grafito sobre lienzo y tablero, 130x99 cm., 2001.
Edificio “La Milagrosa”

Número de inventario: 1305
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BioGrAfíA

Xurxo García Penalta, conocido como Xurxo Penalta, nace en A Coruña en 1976.  Es pintor y debuxante de tira en gallego. Participó en diversos fanzi-
nes del área de A Coruña en los años 90 y se licenció en Bellas Artes por la universidad de Vigo. Con dos becas de perfeccionamiento de estudios artís-
ticos de la Diputación de A Coruña en el curso 2000/2001 y 2002/2003 estudia en el College of Art and Design de Minneapolis donde practicó diversas 
disciplinas, en especial la pintura. Muchas de su obras están en colecciones nacionales e internacionales.
En 2006 regresa al cómic y participa en exposiciones colectivas gallegas, además de dibujar para la revista Barsowia. En 2008 comienza a trabajar para 
editoriales norteamericanas como Marvel Comics o Dark Horse. Para la Marvel dibuja un recopilatorio de D-Man y para Dark Horse la historia de 
fear Agent. (JMM)

BiBLioGrAfíA

GArCíA PENALTA, Xurxo, Ryokan no Kettou, Barcelona, Polaqia -revista Barsowia, 2008.
VII Certame de Artes Plásticas Isaac Diáz Pardo (catálogo). A Coruña, Diputación Provincial, 2001, pp. 76-80.
VV.AA., Assitant Sized Marvel Spectacular, Nueva York, Marvel Comics, 2009.
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El trabajo de Xulio García rivas no sólo es atemporal e íntimo, tal como se decía en el certamen, sino que es constante y riguroso; esto 
último nos define a un artista con un lenguaje consolidado, con un modo de entender la pintura que ha evolucionado dentro de los mis-
mos parámetros desde hace mucho tiempo, que no precisa investigar sobre novedades para considerarse vivo, sino que, por el contrario, 
sigue el camino trazado en un principio aportando en cada momento la visión de su tiempo, pero sin renunciar a ser él mismo.
En el caso de este “Paisaxe”, formulación en la que García rivas se desenvuelve con soltura, es interesante destacar dos cuestiones, al 
margen de la libertad del trazo y la fluidez que muestra el gesto en su pintura. Por una parte a capacidad de interpretar el paisaje como 
un espacio limitado dentro del lienzo que, para su ampliación, debe ser sometido a un proceso de adición de piezas, de ahí que este paisaje 
se componga como un díptico. Por otra, la necesidad también de imponerles límites a la obra a través de la definición de un marco visual 
trazado con rapidez, en un solo gesto.
Los paisajes de Xulio García rivas representan un proceso de objetivización en el que se busca la esencia del mismo, se profundiza desde 
el exterior hasta llegar al alma del mismo, por eso son paisajes truncados, fragmentarios en su desarrollo pero plenos en el concepto. 
Apenas un trazo de arquitectura, una ventana, la notación sumaria de un ambiente, nos introduce en un universo poblado y rico en 
emociones y expresiones. (JMM)

ProCEDENCiA: ii Certamen de Artes Plásticas isaac Díaz Pardo.
EXPosiCioNEs: ii Certame de Artes Plásticas isaac Díaz Pardo. Exposición por la provincia de A Coruña, Diputación de A Coruña, 1991.
rEProDuCCioNEs: II Certame de Artes Plásticas Isaac Díaz Pardo, A Coruña, Diputación Provincial, 1991.
BiBLioGrAfíA soBrE LA oBrA: II Certame de Artes Plásticas Isaac Díaz Pardo, A Coruña, Diputación Provincial, 1991.

XuLio GArCíA riVAs (1947)

Paisaxe

Óleo sobre lienzo, 130x194 cm., 1989.
En el águlo inferior derecho: “Xulio G. rivas/89”

Palacio Provincial
Número de inventario: 0721
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BioGrAfíA

Xulio García rivas nace en A Golada, Lalín, en 1947. se forma en A Coruña en la Escuela de Artes Plásticas, en Diseño Gráfico. se licencia en Bellas 
Artes en la universidad de Barcelona y, en la actualidad, es agregado de dibujo en Enseñanzas Medias.
su actividad expositiva comienza en 1977 y se ha mantenido viva hasta la actualidad, desarrollando una actividad fundamentalmente gallega: A Coru-
ña, Vigo, Tui, ourense, santiago de Compostela. 
En su formación fue importante la beca de ampliación de estudios artísticos de la Diputación de A Coruña de 1978, así como el segundo premio en el 
Certamen Xoven Pintura Galega de 1978. A ello se debe añadir la bolsa de viaje en la Bienal de Pontevedra en 1982.
su obra ha evolucionado desde el paisaje propio de un acuarelista hacia una abstracción en la que sigue presente la figuración emocional. En palabras de 
Luis Cochón: “A súa pintura, íntima silenciosa, tan súa que se produce nos obstinados limos da creación, onde – se cadra – o que sobra no cadro son as 
cousas e o que queda é o ámbito, o espazo do fulgor. o territorio vougo da memoria poética . Tamén a verdade se inventa. Pintura, sábese que debería 
ser máis coñecida do que o é, por riba dese succés d´estime que acada nos mellores entendedores : a victoria do prestixio”.
su obra se encuentra en las siguientes colecciones: Pazo de Mariñán, Deputación da Coruña, Deputación de Pontevedra, r.C. Náutico de Vigo, Museo 
Terra de Melide, irmandade Galega de Caracas, instituto de E.s. de Gondomar Pontevedra, Museo de Piloño, Vila de Cruces; Xunta de Galicia, Caixa-
nova, sodiga, santiago; Casa de Galicia, Madrid; Zona franca, Vigo; fundación Caja de Madrid; indeza, Lalín. (JMM)

BiBLioGrAfíA

GArriDo MorENo, Antonio, “Pintores da segunda metade do século XX na Colección da Casa de Galicia”, en A casa habitada. A Colección da Casa de Galicia en 
Madrid, Madrid, Xunta de Galicia, 2008, pp. 67-129.
GoNZÁLEZ ALEGrE, Alberto, “A pintura de Xulio García rivas”, en Xulio García Rivas (catálogo), Vigo, Ayuntamiento de Vigo, 1987.
LiAÑo PEDrEirA, María Dolores; soBriNo MANZANArEs, María Luisa, Catálogo del Patrimonio Artístico de la Diputación de A Coruña. I Pintura y Escultura, 
A Coruña, Diputación Provincial, 1991, pp. 179-183.
II Certame de Artes Plásticas Isaac Díaz Pardo, A Coruña, Diputación Provincial, 1991.
Xulio G. Rivas (catálogo), Madrid, Casa de Galicia, 1994.
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La obra plástica de Alberto Gende Díaz –el artista reparte su tiempo entre la pintura y los trabajos de diseño–, nos evoca en una primera 
visión los muros desarrollados por el informalismo; fragmentos urbanos arrebatados a la ciudad del siglo XX para componer una obra 
de arte viva y esencial.
Esta semejanza es real y fácilmente comprobable, el ideario defendido por Gende es muy semejante al propuesto por los artistas de los 
años 70 del siglo XX; sin embargo, también hay en él algo nuevo y personal.
En palabras del autor, su obra es “el resultado de un proceso de búsqueda, el fruto de mi forma de entender la pintura por la vía de la 
experimentación. Es la expresión de la lucha con la composición y los materiales que utilizo, muchas veces materiales de desecho, en los 
que veo belleza y por lo tanto vida. Este diálogo pintura-materia-vida me permite plasmar un momento puntual de mi existencia que 
adquiere forma de cuadro”.
Los cuadros de Gende, desde esta premisa, se convierten en expresión de una experiencia personal que desea compartir con el espec-
tador; somete a éste a la tensión de dilucidar qué es lo que es materia, qué expresión le da vida y qué papel desempeña la pintura en el 
conjunto. una serie de dudas que a veces encuentran difícil explicación pero que consiguen su objetivo primero, enfrentarnos a nuestras 
experiencias personales a través de un fragmento de realidad musealizado; transmitir sensaciones sin otro sentido, nos diría Gende en 
una entrevista a La Voz de Galicia.
Esto no quiere decir que la obra de Gende se resista al análisis, que sea hermética o que reniegue de la comunicación necesaria con el 
espectador. Al contrario, es un trabajo de fácil disección en los elementos formales que lo componen pero de compleja objetivización 
ya que buena parte del resultado se confía a la intuición del que mira. Por eso, sin alejarnos de lo tangible, es factible reflexionar sobre 
el papel que la pintura posee en su obra como gesto y expresión de emoción, no es casual que sea el soporte primero, aquél sobre el que 
descansan los demás elementos incorporados a la imagen. Es también el que establece la composición básica de la obra.
Por su parte, los elementos de desecho, los restos reciclados se añaden al ejercicio pictórico como algo adjetivo, como un elemento que 
puede ser modificado según el momento y la conveniencia; eso es parte del carácter experimental que para Gende tiene su pintura. sin 
embargo, cartonaje, telas, restos de tipografías fragmentarias, esterillas, cintas adhesivas, etc., son sometidas a una valoración pictórica, 
a un análisis estético cualitativo por parte del autor. (JMM)

ALBErTo GENDE DíAZ (1972)

Sin título

Técnica mixta sobre lienzo, 162x130 cm., 2007.
Edificio “La Milagrosa”

Número de inventario: 1592
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ProCEDENCiA: X Certamen de Artes Plásticas isaac Díaz Pardo.
EXPosiCioNEs: X Certamen de Artes Plásticas isaac Díaz Pardo, Exposición itinerante por la provincia de A Coruña, Diputación de A Coruña, 2007.
rEProDuCCioNEs: X Certame de Artes Plásticas Isaac Díaz Pardo, A Coruña, Deputación Provincial, 2007, p. 31.
BiBLioGrAfíA soBrE LA oBrA: X Certame de Artes Plásticas Isaac Díaz Pardo, A Coruña, Deputación Provincial, 2007, pp. 30-31.

BioGrAfíA

Alberto Gende Díaz, A Coruña 1972. Graduado en Artes Plásticas e Deseño por la escuela de artes Pablo Picasso de A Coruña. sus traballos están 
publicados en libros especializados de difusión internacional: “Logos Made in spain 01” y “Logos Made in spain  04”, Editorial index Book, en los 
que participa junto con prestigiosos profesionales de la gráfica nacional como: Javier Mariscal, Manuel Estrada, Enric Aguilera, Mario Eskenazi, Pepe 
Gimeno, Pati Núñez, etc.
Ha obtenido diferentes galardones en diferentes certámenes como el Premio-adquisición X Certame de Artes Plásticas isaac Díaz Pardo, A Coruña 07; 
Mención de honor XV Colectiva de pintura e Escultura Arte no Morrazo, Pontevedra 07; 2º Premio iX Certame de Pintura Comarca do sar, A Coruña 
06; Xi Certame de Arte Galería de Burela, Lugo 06; Xi Mostra Artexove Concello de Pontedeume, A Coruña 06. (JMM)

BiBLioGrAfíA

III Premio internacional de Pintura, A Coruña, María José Jove, 2007.
X Certame de Artes Plásticas Isaac Diáz Pardo (catálogo). A Coruña, Diputación Provincial, 2007, pp. 30-31.
XXII Certame de Pintura Concello de Cambre, A Coruña, Diputación Provincial, 2005.
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La multitud representada en la obra que Juan Genovés realiza en el iV simposium internacional de off-set de Arte responde a los pa-
rámetros habituales de su producción plástica. En este caso el artista realiza un dibujo que transfiere a la plancha de off-set para ser im-
preso en color negro y sobre él superpone otra imagen de una mancha en tonos ocres que se configura como el fondo de la composición, 
añadiendo matices y texturas al dibujo. La composición se plantea como una visión a vista de pájaro de una multitud que se agrupa y 
disgrega en un espacio abierto en el que una arquitectura mural circular fragmentada sirve como refugio y retención, simultáneamente, 
de una habitual huída.
La utilización de las sombras proyectadas por la arquitectura y las minúsculas figuras, la luminosidad de la coronación de los muros y 
las texturas conseguidas de una manera inteligente a través la plancha o la transparencia utilizadas en la técnica del off-set, se unen para 
obtener una imagen inquietante y de una indudable plasticidad. (AGM)

ProCEDENCiA: Contraprestación de CGrAC por la colaboración en la organización del iV simposium internacional de offset de A Coruña.
rEProDuCCioNEs: Visos roDríGuEZ, Mercedes (dir.), Colección de Arte del Ayuntamiento de A Coruña, Pintura, Dibujo, Grabado, Escultura (Tomo i), A Coruña, 
Ayuntamiento de A Coruña, 2009, p. 337.
BiBLioGrAfíA soBrE LA oBrA: Visos roDríGuEZ, Mercedes (dir.), Colección de Arte del Ayuntamiento de A Coruña, Pintura, Dibujo, Grabado, Escultura 
(Tomo i), A Coruña, Ayuntamiento de A Coruña, 2009, p. 337.

BioGrAfíA

Juan Genovés Candel (Valencia, 1930). formado en la Escuela de Bellas Artes de Valencia. Ha formado parte de colectivos muy significativos en el pa-
norama español de postguerra: Los siete (1949), Parpalló (1956) y Hondo (1960). En este último grupo, que supuso nuevos planteamientos figurativos 
frente al informalismo, Genovés desarrolló una pintura de carácter expresionista y provocador. En la década de los sesenta, tras una breve crisis pictóri-
ca y una relación profunda con los movimientos de oposición al régimen franquista, comenzó a plantear dos temas: el “individuo solo” y la “multitud”. 
En la primera temática del “individuo sólo”, aplica la técnica del collage mediante la inclusión de trajes y ropas para crear figuras con una expresión 
corporal y gestual, testimonio de la persecución y represión.

JuAN GENoVÉs [Juan Genovés Candel] (1930)

Sin título

Grabado en offset, 48,5x69 cm., 1994.
firmado en el ángulo inferior derecho “genovés”, tirada en el ángulo inferior izquierdo “57/75”.

Biblioteca de la Diputación Provincial
Número de inventario: 0790 1e
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El individuo aislado dará paso, casi simultáneamente, a una estética representativa de multitudes perseguidas haciendo un cierto guiño a la imagen que 
aporta la fotografía y al cine. sus multitudes son presentadas como vistas lejanas, a la distancia, en muchos casos con un encuadre a vista de pájaro. En 
estas multitudes las figuras representadas son de reducido tamaño y pintadas con tonos sombríos que contrastan con los fondos uniformes de las telas. 
una obra planteada en un realismo de corte social combinado con recursos estilísticos del Pop, creando así la imagen de la disolución de una manifes-
tación o un disturbio, al fin y al cabo una imagen-icono simbólica del momento que atravesaba una sociedad falta de libertades políticas. 
Esta última propuesta se concretará con el tiempo en un singular realismo político de fuerte denuncia social, confeccionado a partir de la manipulación 
de imágenes proporcionadas por los medios de comunicación de masas. 
Al finalizar la dictadura, un mayor lirismo va sustituyendo en sus obras a los comentarios de índole política y social, hasta quedar éstos reemplazados 
por nuevas reflexiones en torno al sentimiento de soledad en el hombre. 
Ha sido galardonado con la Mención de Honor (XXXiii Biennale de Venecia, 1966), la Medalla de oro de la Vi Biennale internazionale de san Ma-
rino, 1967; el Premio Marzotto internazionale, 1968; el Premio Nacional de Artes Plásticas, 1984; el Premio de las Artes Plásticas de la Generalitat 
Valenciana, 2002 y la Medalla de oro al Mérito en las Bellas Artes, Ministerio de Cultura, 2005. (AGM)

BiBLioGrAfíA

Arte en España, 1918-1994 en la Colección Arte Contemporáneo, Madrid, Alianza, 1995.
Crónica de una década 1965-1975: Doroteo Arnáiz, Rafael Canogar, Equipo Crónica, Juan Genovés (catálogo), A Coruña, Diputación Provincial, 1988.
Diccionario. Pintores españoles contemporáneos, Madrid, Estiarte, 1972.
Genovés (catálogo), Valencia, iVAM Centre Julio González, 1992.
Genovés (catálogo), Buenos Aires, Museo Nacional de Bellas Artes de Buenos Aires, 1999.
Genoves: obra 1965-1992, Gijón, Caja de Ahorros de Asturias, 1992.
Genovés: obra reciente (catálogo), Madrid, Galería Marlborough, 2005.
Genovés: pintures, dibuixos i escultures, 1994-2004 (catálogo), Valencia, fundación Bancaja, 2005.
Genovés: 20 años de pintura, 1962-1982 (catálogo), Madrid, Centro Cultural de la Villa, 1982.
Juan Genovés (catálogo), A Coruña, fundación Caixa Galicia, 1991.
siLVA sEBAsTiÁN, Horacio, Arte y compromiso en la obra pictórica de Juan Genovés (1950-1975) (tesis doctoral), Valencia, universidad Politécnica de Valencia, 1987.
Visos roDríGuEZ, Mercedes (dir.), Colección de Arte del Ayuntamiento de A Coruña, Pintura, Dibujo, Grabado, Escultura (Tomo i), A Coruña, Ayuntamiento de A 
Coruña, 2009.
VV.AA., Diccionario de pintores y escultores del siglo XX, Tomo 6, Madrid, forum Artis, 1994.
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obra premiada en el ii Certamen de Artes Plásticas isaac Díaz Pardo, perteneciente a la etapa parisina del pintor. un momento en el 
que el artista abandona sus abigarrados paisajes, sus series de bicicletas o las naturalezas muertas en donde entre los espesos grumos 
matéricos se incluían esqueletos de peces de un feroz expresionismo. 
En “sombra y luz en Place Clichy”, de la serie “Metropolitan”, se percibe una fragmentación del soporte y una superposición de ele-
mentos e imágenes, aspectos que serán constantes en sus posteriores trabajos durante la década de los noventa. El sentido constructivo 
de la fabricación del soporte se contrapone al contenido conceptual sobre las distintas realidades de una representación que se apoya en 
la figuración para establecer juegos simbólicos y reflexiones sobre el valor comunicativo de la pintura. El formato final del lienzo, extre-
madamente alargado, y el punto de vista de una estación de metro contemplada desde la salida del túnel contribuye a hacer la imagen 
confusa y seductora al mismo tiempo. su pintura se ha tornado mucho más serena que en el expresionismo de sus primeros trabajos y 
en ella toma un especial interés la búsqueda y representación de símbolos que establecen paradojas al incluirse en la visión de la realidad 
cotidiana. (AGM)

ProCEDENCiA: ii Certamen de Artes Plásticas isaac Díaz Pardo.
EXPosiCioNEs: ii Certame de Artes Plásticas isaac Díaz Pardo. Exposición itinerante por la provincia de A Coruña, Diputación de A Coruña, 1991.
rEProDuCCioNEs: II Certame de Artes Plásticas Isaac Díaz Pardo, A Coruña, Diputación Provincial, 1991.
BiBLioGrAfíA soBrE LA oBrA: II Certame de Artes Plásticas Isaac Díaz Pardo, A Coruña, Diputación Provincial, 1991.

XurXo GÓMEZ-CHAo [Xurxo Gómez-Chao fernández] (1960)

Sombra y luz en Place Clichy

Óleo sobre lienzo, 60x243 cm., formado por tres lienzos de 80x60 cm., 1990.
firmado en el ángulo inferior derecho “oXX”.

Palacio Provincial
Número de inventario: 0722
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“Periscopio. Tempo fuxido”, pertenece a la producción del artista de la segunda mitad de la década de los noventa, ya alejada de su pri-
mera etapa expresionista y de los primeros cuadros realizados tras su viaje a París, en 1990.
Durante los años noventa Xurxo Gómez Chao realiza un amplio conjunto de obra organizada en series con diferentes contenidos con-
ceptuales como tema aglutinador. En “Duidades” (1995/1996) plantea su evolución en relación a confrontaciones paradójicas, “Tempo 
detido” (1997) es una metáfora vital en relación al tiempo,”omphalos” (1998) y “Laberintos” (1999)  suponen una reflexión visual sobre 
la naturaleza, y “En la red” (2000) se puede entender como la evolución del artista en relación a la incomunicación y la tecnología. A 
partir del año 2000 incorpora a su obra nuevos materiales y  elementos plásticos. De este proceso surgirán otras series que comienzan a 
modificar la imagen exclusivamente pictórica de su trabajo, entre ellas se producen cronológicamente “Cachitos de cielo” (2000-2004) 
en la que  la fotografía juega un papel importante en el resultado final de la obra  o “Ensaios” (2002) en donde se combinan y conviven 
pintura, fotografía e impresión digital.
“Periscopio. Tempo fuxido” anuncia de una manera incipiente el momento de cambio que se produce en su obra en el cambio de milenio. 
Desde el punto de vista estilístico la obra se puede enmarcar en el período del segundo lustro de la década de los noventa y, más concreta-
mente, a la estética desarrollada en torno a la serie “En la red” tanto por la apariencia industrial de sus imágenes como por la estructura 
simétrica y racional de la composición. sin embargo aparecen rasgos formales y técnicos que anuncian la introducción de nuevos mate-
riales que comenzarán a dialogar con la pintura. En este caso la inclusión de un proceso galvanizado en frío para dotar de mayor verosi-
militud a la realidad industrial plasmada en la representación, indica el comienzo de las series “Cachitos de cielo” o “Ensaios”. (AGM)

ProCEDENCiA: Compra al autor.

XurXo GÓMEZ-CHAo [Xurxo Gómez-Chao fernández] (1960)

Periscopio. Tempo fuxido.

Acrílico y galvanizado en frío sobre lienzo, tres lienzos de 165,5x100 cm., 1999.
firmado en el ángulo inferior derecho “oXX 99”.

Edificio “La Milagrosa”
Número de inventario: 1433
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El grabador Doroteo Arnáiz funda en A Coruña, a finales de los años ochenta, el taller de grabado “Centro de Grabado Contemporá-
neo” vinculado a la galería de arte Vediart, con la intención de comercializar, difundir y promover la obra gráfica de artistas contemporá-
neos. La carpeta “os papeis da Coruña: homenaxe a cidade” fue una iniciativa que une a diez artistas plásticos residentes en la provincia 
de A Coruña en la que, utilizando la técnica del grabado, materializan estampas relacionadas con la capital herculina. 
El grabado realizado por Xurxo Gómez Chao un aguafuerte y aguatinta reforzado con ciertos toques de punta seca incluye de manera 
fragmentaria varios elementos que hacen referencia de una manera local a la ciudad gallega –el monumento del obelisco y el ambiente 
cambiante de su meteorología– y otros que de una manera más universal hacen referencia a la historia y al hombre en general haciendo 
una clara alusión a la Transvanguardia italiana, tanto desde el punto de vista de la imagen como del contenido. La obra de los artistas 
transvanguardistas Enzo Cucchi y Mimmo Paladino, se dejan sentir dentro del espíritu del grabado del artista gallego. una estética que, 
cuyo término acuñado por Achille Bonito oliva, suponía una vuelta a la pintura como contraposición a los movimientos conceptuales 
desarrollados internacionalmente entre 1965 y 1975, buscando las referencias clásicas de una manera un tanto ecléctica del renacimiento 
y Manierismo para fusionarlas con el amplio abanico de posibilidades que les ofrecen las vanguardias históricas europeas.
Xurxo Gómez Chao en estos momentos se siente inmerso en el abanico estético que unos años antes había potenciado el colectivo Gru-
porzán que, con su taller de grabado, contribuyó al desarrollo de una generación de jóvenes artistas entre los que se encontraban, además 
del autor de este grabado, los pintores y grabadores Javier Correa Corredoira, Pedro Muiño, Xaime Cabanas, César otero, Pepe Galán, 
entre otros. (AGM)

ProCEDENCiA: Contraprestación del CGrAC por la colaboración de la Diputación en la organización de iniciativas culturales.

XurXo GÓMEZ-CHAo [Xurxo Gómez-Chao fernández] (1960)

Sin título (perteneciente a la carpeta “Os papeis da Coruña: homenaxe a cidade”

Aguatinta y aguafuerte sobre papel, 56,5x38 cm. (papel), 1989.
firmado y tirada.

Biblioteca de la Diputación Provincial
Número de inventario: 1561



294 / GÓMEZ

BioGrAfíA 

Xurxo Gómez-Chao fernández (Xurxo Gómez-Chao), A Coruña, 1960. Licenciado en Bellas Artes por la facultad de san Carlos de Valencia en 1985. 
su obra evoluciona desde unos inicios figurativo-coloristas hasta un expresionismo simbólico de densos empastes matéricos. Durante estos años iniciales 
colabora y participa de experiencias como “GruPorZÁN” e iniciativas como “NoVíssiMos”.
su residencia en París, en 1989, como resultado de la beca de la Diputación de A Coruña para cursar estudios en la Ecole National superieure des Beaux 
Arts, será un importante punto de referencia para la evolución de su trabajo durante los años 90. Este se vuelve más sereno, con un apreciable compo-
nente filosófico-orientalista y una progresiva marginación de los elementos figurativos a favor de los ornamentales. La obra adquiere caracteres duales, 
se fragmenta y al mismo tiempo se existencializa.
Durante la segunda mitad de la década de los noventa su producción se centra en la recuperación de imágenes figurativo-simbólicas, así como por la 
búsqueda, recuperación y representación de símbolos que reflejan una confrontación dual de la realidad. El  resultado de esto es un amplio conjunto 
de obra organizada en series, como “Duidades” (1995/1996) en los que plantea su evolución entorno a confrontaciones paradójicas. “Tempo detido” 
(1997) en relación al tiempo,”omphalos” (1998) y “Labirintos” (1999)  entorno a la naturaleza o “En la red” (2000) en relación a la incomunicación y 
la tecnología.
A partir del año 2000  incorpora a su obra el trabajo con nuevos materiales y  elementos plásticos, en donde se combinan y conviven pintura, fotografía 
e impresión digital.
Con la llegada del 2005, incorpora a su trabajo elementos como el video y las animaciones por ordenador. surgiendo así una serie de proyectos en 
colaboración con coreógrafos y actores.
“Nocturnia” y “El corazón del bosque”  engloba algunas de  las últimas series en las que el artista  ha estado trabajando desde el 2007. En la primera de 
ellas se desarrolla el mito platónico de la caverna y está marcada por una vuelta a la pintura y a los soportes tradicionales, así como a la utilización de 
una paleta prácticamente monocroma.
Ha realizado exposiciones individuales y colectivas en varias ciudades españolas, su obra ha sido premiada en diferentes certámenes y forma parte de 
numerosas colecciones públicas y privadas. (AGM)

BiBLioGrAfíA

CAsTro, X. Antón, Enciclopedia de Galicia, Tomo XVI (Arte Contemporánea), A Coruña, Hércules Ed., 1999. 
Foron novíssimos (catálogo), ferrol, Concello de ferrol, 2003.
Galicia 1900-1990. Galicia Terra Única. ferrol, Xunta de Galicia, 1991
GoNÇALVEs, rui Mario, Cat. 250 Obras de Arte Contemporánea 1920-1997, Vila franca de Xira (Portugal), Coleçao da   Cámara  Municipal de Vila franca de Xira, 
1997.
II Certame de Artes Plásticas Isaac Díaz Pardo, A Coruña, Diputación Provincial, 1991.
A metáfora do laberinto (catálogo), A Coruña, sala de exposiciones Estación Marítima - Ayuntamiento de A Coruña, 2000.
PABLos, francisco, A pintura en Galicia. Do XVII ás últimas tendencias, Vigo, Nigra Trea, 2003.
PENELAs, severino, Enciclopedia de Galicia, Tomo XVI (Arte Contemporánea), A Coruña, Hércules Ed., 1999. 
sEoANE, Xavier. “os papeis de cidade”, en Os papeis da coruña: homenaxe a cidade (carpeta de grabados), A Coruña, Diputación Provincial, 1989.
Xurxo Gómez Chao (catálogo), A Coruña, CGrAC, 1991.
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 “Nave”se inscribe en los realismos que encontramos desarrollados en España a partir de los años sesenta y cuya figura emblemética es 
Antonio López. Tras ellos se rastrea un profundo neohumanismo que, en muchos casos, la figura humana no aparece representada aun-
que percibimos su presencia por tratarse de un espacio artificial y plenamente colonizado por el hombre. se trata de lugares cotidianos, 
pero aparentemente desposeídos de esteticismo como cuartos de baño o, como en esta obra, un almacén, destartalado que, obviamente, 
tuvo tiempos mejores. Precisamente en la descontextualización de la imagen, mitificando con el arte lo que no tiene valor ni, aparente-
mente, belleza en su sentido clásico y la nostalgia de la plasmación de un tiempo pasado, en un espacio antaño vivido por un hombre que 
ya no está presente, ni posiblemente vivo, es dónde reside la carga emotiva, y por ello, profundamente humana que nos trasmite la obra. 
Esta posee, así, un carácter de vanitas, aunque haya perdido el sentido religioso que este género poseía en el mundo barroco, para tener 
uno puramente laico de la constatación del paso del tiempo y las múltiples reminiscencias que toda vivencia humana despierta en cada 
uno de nosotros. El otro elemento fruitivo a valorar es el conciso realismo conseguido con un enorme oficio en el manejo de las técnicas 
tradicionales, como es en este caso el aguafuerte. su blanco y negro pertenece también a una imagen del pasado, como lo sería el de una 
fotografía en blanco y negro ya, entonces en desuso. De ahí que la propia técnica y cromatismo se convierta también en un aspecto re-
dundante del contenido nostálgico. (AGM)

ProCEDENCiA: Vii Certamen de Artes Plásticas isaac Díaz Pardo.
EXPosiCioNEs: Vii Certame de Artes Plásticas isaac Díaz Pardo. Exposición itinerante por la provincia de A Coruña, Diputación de A Coruña, 2001.
rEProDuCCioNEs: VII Certame de Artes Plásticas Isaac Díaz Pardo, A Coruña, Deputación Provincial, 2001.
BiBLioGrAfíA soBrE LA oBrA: VII Certame de Artes Plásticas Isaac Díaz Pardo, A Coruña, Deputación Provincial, 2001.

BioGrAfíA

Carlos Gonçalves Durao nació el año 1953 en Manteigas, Portugal, sin embargo su formación artística es madrileña, siendo licenciado en Bellas Artes 
por san fernando, graduado en Grabado en la Escuela de Artes Gráficas y asistiendo al taller de Arte Actual impartido por Antonio López en el Cír-
culo de Bellas Artes. Ha sido galardonado con múltiples premios de grabado y pintura. (JMLV)

BiBLioGrAfíA

VII Certame de Artes Plásticas Isaac Díaz Pardo, A Coruña, Deputación Provincial, 2001.

CArLos GoNÇALVEs DurAo (1953)

Nave

Aguafuerte sobre papel, 75x90 cm. (papel) 49x68,5 cm. (mancha), 2001.
firmado en el ángulo inferior derecho “C. Gonçalves Durao”, tirada en el ángulo inferior izquierdo “24/75”.

Edificio “La Milagrosa”
Número de inventario: 1306
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obra de juventud de un roberto González fernández que aún no ha ingresado en la Escuela de Bellas Artes de san fernando de Madrid 
pero que ya tiene definida su orientación hacia el mundo de la arquitectura y la pintura. En estos años el artista realiza dibujos al carbon-
cillo a personas de su entorno más próximo con una minuciosa factura, un excelente dominio del trazo y una muy acertada captación de 
los rasgos y la personalidad de los personajes retratados. rubianes es el seudónimo adoptado por el pintor durante estos años previos al 
comienzo de sus estudios de bellas artes en Madrid, momento en que comienza a firmar su obra con su verdadero nombre.
Este dibujo fue presentado en su primera exposición, realizada en la Galería Artes de A Coruña, en 1967. En ella exhibió preferentemente 
un conjunto de retratos femeninos y tres masculinos entre los que se encontraba su propio autorretrato y éste de José Manuel rey de 
Viana, fundador del Ballet Gallego.
En el dibujo se percibe una buena captación de la luz y el claroscuro, así como un trazo enérgico y definido que le permite resolver con 
soltura los detalles anatómicos del rostro del retratado y transmitir la energía de su carácter. (AGM)

ProCEDENCiA: Donación particular.

roBErTo GoNZÁLEZ fErNÁNDEZ (1948)

Retrato de José Manuel Rey de Viana

Carbón sobre papel, 50,5x37,5 cm., 1967.
firmado y datado en la zona inferior derecha “rubianes 67”. 

Edificio “La Milagrosa”
Número de inventario: 1631
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Lienzo que completa el tríptico “En interminable sucesión” perteneciente a la serie “Guías”, en la que el artista se representa con personas 
de su entorno a las que ha orientado en algunos aspectos de su vida. El tríptico está directamente relacionado con la serie “Victimarios”, 
seis polípticos que tienen como escenario común un muro que separa e impide el paso del hombre hacia un horizonte abierto, haciendo 
una clara alusión a aquellos problemas que se cruzan a lo largo de la vida y que en un momento determinado se ven como irresolubles. 
En el caso de “En interminable sucesión” el muro, en sus extremos, permite vislumbrar la salida hacia el fin del aislamiento. Los dos 
personajes representados permanecen cautelosos observando el nuevo horizonte que se desvela ante ellos lleno de nuevas esperanzas. La 
luz cenital, la representación de un mástil al cual se sujetan ambos personajes y la atención de ambos mirando la gran metrópoli aporta 
al tríptico un claro ambiente de misterio. La transición de un paisaje en el que el sol está bajo el horizonte a otro de plena luminosidad 
en la mitad del día nuevamente incide en la idea de esperanza. No obstante los personajes están separados del paisaje no sólo por el 
muro, sino también por la iluminación representada: inamovible y de interior la que los ilumina, frente a la luz natural que se percibe en 
el horizonte. un aspecto que acentúa más aún si cabe las fronteras físicas del muro con las espirituales del ambiente. Las sombras de las 
coronas de laurel que se proyectan en los dos primeros lienzos sobre el muro, se hacen tangibles en “interminable sucesión iii” permitien-
do ver el vegetal con su máximo vigor o marchitado, mostrando así una transición que prefigura, entre otras ideas, el paso del tiempo, la 
fugacidad de los triunfos, el homenaje a los mártires, etc. Alegorías que aluden al discurrir de la vida y las experiencias que esta deja en 
las personas. (AGM)

ProCEDENCiA: Compra a particulares.

roBErTo GoNZÁLEZ fErNÁNDEZ (1948)

En interminable sucesión III

Óleo sobre lienzo pegado a tablex, 40x60 cm., 1990.
firmado, datado y título en la zona inferior. 

Palacio Provincial
Número de inventario: 0730
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Litografía perteneciente a la suite “si todo fuera dicho”, una de las más ambiciosas realizadas por el artista hasta la fecha. Dicha suite 
supone el reencuentro artístico de roberto González fernández (rGf) con el estampador americano Don Herbert con quién había 
realizado la litografía “fachada” (1975) con la que comienza a establecer una clara relación con los dibujos que estaba produciendo en 
esos años. 
El precedente de la suite “si todo fuera dicho” se puede encontrar en la litografía “Tragando sueño” (1982), realizada nuevamente con 
Don Herbert con quien se encuentra rGf después de regresar a Madrid tras siete años de ausencia. 
En 1983 la galería de arte y editora de obra gráfica Esti-Arte propone al artista realizar la suite de catorce litografías con total libertad 
tanto creativa como técnica, en colaboración con Don Herbert como estampador, un proyecto global en obra gráfica que puede conside-
rarse como el más importante y ambicioso realizado por el artista en aquellos años.
“si todo fuera dicho” es la transposición a la técnica litográfica de la obra en dibujo que rGf había desarrollado, desde 1975, en la que 
plantea una estética intimista con un trazo más perceptible y en donde las composiciones se hacen más arriesgadas al poder trabajar con 
un mayor formato. La relación que se establece entre sus últimos dibujos a lápiz y las litografías de la suite queda evidenciada en el hecho 
de que algunas de ellas serán la base de otros dibujos posteriores.
“Mira también hacia lo lejos” es un retrato masculino en el que se aplica intencionadamente el claroscuro para potenciar aquellos aspec-
tos simbólicos que componen el contenido conceptual de la serie. La ocultación del rostro del retratado o la concentración de la luz en las 
manos y en las piernas del personaje, acentúan la carga de misterio y sensualidad que encierra su actitud corporal. A ello hay que añadir 
el apoyo literario de los títulos, todos ellos pertenecientes a la obra poética de Luis Cernuda. Esta litografía aparece a su vez representada 
tres años más tarde en el dibujo “Donde quemarse o ser de nuevo” (1986) dando un nuevo contenido a una acción diferente en la que el 
artista nos muestra el proceso de su trabajo, aportando una clara visión autobiográfica de su propia actividad creativa. (AGM)

ProCEDENCiA: Donación del autor.

roBErTo GoNZÁLEZ fErNÁNDEZ (1948)

Mira también hacia lo lejos

Litografía sobre papel B.f.K. rives 300 gr., 76,5x57 cm., 1983.
firmado, datado, título y tirada en la zona inferior. 

Biblioteca de la Diputación Provincial
Número de inventario: 0779
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roBErTo GoNZÁLEZ fErNÁNDEZ (1948)

Como la piel

Litografía sobre papel B.f.K. rives 300 gr., 166x77 cm., 1984.
firmado, datado, título y tirada en la zona inferior. 

Biblioteca de la Diputación Provincial
Número de inventario: 0780
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“Como la piel” es una de las litografías más sobresalientes de la suite “si todo fuera dicho” debido a que su formato, creado a partir de 
tres estampaciones yuxtapuestas, se adapta a una imagen que representa un personaje semioculto con una sábana, casi en una escala de 
tamaño real. El minucioso trazo de dibujo potencia los accidentes de la piel del retrato masculino y el lienzo de tela que lo oculta creando 
un universo de matices lumínicos generados por una misteriosa fuente de luz cenital. El diseño del pavimento de la estancia y los tonos 
neutros de la pared sirve para recortar espacialmente al motivo principal de la composición, el retrato. una piel artificial oculta parcial-
mente el cuerpo y el rostro del personaje impidiendo que la supuesta desnudez del retratado se exhiba abiertamente. un juego de sutiles 
sugerencias que pudieran aludir a la tradición de nuestra sociedad occidental que contempla la desnudez como algo obsceno que es ne-
cesario ocultar. La composición pudiera convertirse en una paráfrasis visual y alegórica de aquellos colectivos secularmente perseguidos 
por su condición ideológica, de sexo o raza.
Algo habitual en las litografías de esta suite es su aparición en nuevos dibujos, realizados años más tarde, que incorporan la imagen como 
un ingrediente más que complementa el mensaje conceptual de una historia, tal y como sucede en “No fueron obeliscos”. De hecho la 
litografía “Como la piel” enmarcada y colgada en el interior de una vivienda es ocultada parcialmente por un personaje masculino que 
cubre su cuerpo desnudo con un lienzo blanco y muestra su rostro y su mirada directa al espectador. La composición de ambas obras se 
repite y la disposición de los elementos que la componen es similar, con lo que se crea un eco visual que amplía el espectro simbólico que 
el artista pone a disposición del espectador para facilitar una mejor interpretación de la escena. Al mismo tiempo la reproducción de la 
litografía “Como la piel” aparece en toda su dimensión no sólo como una alegoría destinada a construir una nueva situación, sino tam-
bién como un objeto artístico utilitario integrado dentro de la decoración de un entorno poniendo de manifiesto otra de las finalidades 
funcionales del arte. (AGM)

ProCEDENCiA: Donación del autor.
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“La verdad de sí mismo” es una de las composiciones más complejas de la suite “si todo fuera dicho” debido a su forzado punto de vista 
desde arriba, a la acotación espacial de la imagen así como a la confluencia de diferentes planos y motivos geométricos que configuran 
la escena. Existe una clara intención de virtuosismo por plasmar las diferentes texturas de la piel y pelo del retratado así como de los 
distintos materiales –tejidos, madera, baldosas, piezas de ajedrez–, que se convierten en elementos alegóricos de la imagen. El artista nos 
muestra una parte del todo que nos impide ver al otro jugador de una partida de ajedrez que se desarrolla sobre una mesa. El propio 
artista autorretratado forma también parte, como pieza, de otra partida cuyo tablero establece el damero de las baldosas del suelo. La 
partida muestra sólo dos reinas mientras el personaje muestra al espectador implícito, aunque ocultándola a su contrincante, la pieza del 
rey. Pudiera establecerse una relación visual de la imagen con la intención del fragmento del poema de Luis Cernuda que da título a la 
litografía. una obra intimista planteada a modo de confesión autobiográfica sobre la intolerancia social que se genera en las relaciones 
entre personas que se apartan de las convenciones afectivas reguladas convenientemente.
De igual manera que ocurre con otras litografías de la serie, “La verdad de sí mismo” se convierte en un elemento alegórico más del di-
bujo “Espejo fue su corazón”, en el que el propio artista se convierte en espectador de su autorretrato, duplicando su imagen, como si de 
un espejo se tratara. En esta ocasión el artista porta un tablero de ajedrez con dos parejas de reinas como una ofrenda, como queriendo 
mostrar y completar la imagen fragmentada oculta en la litografía. El cristal que protege “La verdad de sí mismo” refleja la imagen del 
tablero que se muestra en el primer término aludiendo al título elegido entre los versos de Cernuda. Todo un sutil planteamiento alegó-
rico conformado a modo de confesión autobiográfica y resuelto de manera brillante desde un punto de vista tanto formal como estético. 
(AGM)

ProCEDENCiA: Donación del autor.

roBErTo GoNZÁLEZ fErNÁNDEZ (1948)

La verdad de si mismo

Litografía sobre papel B.f.K. rives 300 gr., 113x76 cm., 1984.
firmado, datado, título y tirada en la zona inferior. 

Biblioteca de la Diputación Provincial
Número de inventario: 0781



302 / GoNZÁLEZ

“Por la sombra de Antares”, litografía estampada en dos papeles yuxtapuestos, presenta las características que definen a la suite “si todo 
fuera dicho” en los aspectos de presentar una escena intimista con el cierto halo de misterio que aporta una dura iluminación cenital que 
incide sobre los dos personajes retratados, en la minuciosa descripción de la anatomía, paños y demás elementos accesorios que integran 
una difícil composición que presenta una contraposición en la posición corporal con que se representan ambos personajes, uno de ellos 
escribiendo en actitud reflexiva y el otro esforzándose con interés en la acción del compañero. La misma contraposición se percibe en los 
objetos alegóricos de la indumentaria del personaje más activo que remiten al corpus de utensilios de la cultura queer: una pulsera de 
cuero con tachuelas y unos tirantes que contribuyen a ceñir los pantalones. En este sentido “Por la sombra de Antares” da las claves en 
las que se mueve el conjunto de la suite, el desarrollo de unas escenas de interiores en las que el hombre, solo o en su relación con otros, es 
el protagonista y en las que a través de situaciones resueltas con una estética casi fotográfica se presentan toda una gama de sentimientos 
humanos con un sutil contenido sexual. Por otra parte, la asociación conceptual entre la imagen construida y la literatura específicamente 
seleccionada –versos de poemas de Cernuda– se convierte en un elemento más que, a modo de clave, pudiera servir al espectador para 
desgranar los múltiples significados e insinuaciones que cada uno de las litografías contiene.
si el precedente de la suite de litografías es la serie de dibujos “Vida privada”, su continuación futura la tendrá en algunos dibujos reali-
zados años más tarde. En el caso de “Por la sombra de Antares” será el dibujo “is it a crime?”, realizado en 1986, en donde se representa 
otro punto de vista del personaje que escribe, aunque en este caso no está el otro personaje existente en la litografía, una circunstancia 
que añade nuevas pautas de interpretación a la escena. La lectura se puede hacer independientemente o vinculando ambos dibujos, en 
este segundo caso aparecerían nuevos matices interpretativos como la ausencia o la ocultación, aspectos que redundarían en la mejor 
comprensión del conjunto de la obra de roberto González fernández. (AGM)

ProCEDENCiA: Donación del autor.

roBErTo GoNZÁLEZ fErNÁNDEZ (1948)

Por la sombra de Antares

Litografía sobre papel B.f.K. rives 300 gr., 76x113 cm., 1984.
firmado, datado, título y tirada en la zona inferior. 

Biblioteca de la Diputación Provincial
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La integración de la propia imagen de rGf como un personaje activo más de sus dibujos y grabados se produce en la serie de dibujos 
“Vida privada” y en la suite de litografías “si todo fuera dicho”, en ambas las situaciones personales se muestran al espectador a través 
de imágenes resueltas con un dibujo de trazo más evidente y, en el caso de los dibujos, de mayor cromatismo. El artista aparece auto-
rrepresentado en la suite en dos litografías “La verdad de sí mismo” y “Como bloque de vida” ejerciendo un papel activo en la acción 
narrativa y conceptual de la serie. “Como bloque de vida” es uno de los primeros ejemplos en los que el artista comienza a incluir objetos 
alegóricos que aportarán significados adicionales a las obras. Estos numerosos objetos, con el paso de los años, configuran una de las 
claves principales para el estudio y la interpretación de la obra del pintor puesto que prefiguran alegorías autobiográficas. En “Como 
bloque de vida” aparece por primera vez la maqueta del “Chrysler Building” de Nueva York, un icono relacionado con la arquitectura y 
el diseño, actividades muy vinculadas a roberto González fernández, pero que al mismo tiempo es, en sí mismo, una torre o rascacielos 
que lleva implícito en su iconografía una específica connotación sexual. 
Nuevamente se aplica un tratamiento de luz cenital que cae con dureza sobre el personaje creando unos fuertes contrastes lumínicos y 
ampliando las características táctiles de cada fragmento anatómico y de los materiales representados. El engaño de la representación de 
las ventanas iluminadas del edificio pudiera ser una referencia a la virilidad, aspecto que se refuerza por la connotación formal masculi-
na del rascacielos, por la manera sutil en que es trasladado por el personaje y por la disposición espacial erecta que adopta la maqueta. 
(AGM)

ProCEDENCiA: Donación del autor.

roBErTo GoNZÁLEZ fErNÁNDEZ (1948)

Como bloque de vida

Litografía sobre papel B.f.K. rives 300 gr., 76,5x57 cm., 1984.
firmado, datado, título y tirada en la zona inferior. 

Biblioteca de la Diputación Provincial
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“r.G.”, realizada en 1993, es una de las series más enigmáticas de roberto González fernández ya que está realizada con unas claves 
específicamente personales. Las inciales “r.G.” se corresponden con las iniciales de su nombre y también con regent Gardens, el jardín 
privado que pertenece al conjunto de casas de la calle regent Terrace de Edimburgo, segunda residencia del artista. El artista tomando 
como base algunos fragmentos del paisaje de regent Gardens incorpora una serie de arquitecturas alegóricas que adoptan la forma de 
mirador mármol blanco desde el cual se puede contemplar todo lo que sucede alrededor. En realidad cada uno de esos miradores pétreos 
pueden ser entendidos como un “alter ego” del pintor debido a que el poder de observación es una de las cualidades personales que lo 
caracteriza. Edimburgo es una ciudad neoclásica construida en su totalidad con la piedra granítica de color gris oscuro existente en las 
canteras de su entorno, material que se contrapone al mármol níveo que se representa en cada composición de la serie. El artista, aunque 
residente varios meses al año en Edimburgo desde 1977, se siente aún extranjero de una ciudad y unos habitantes cuyas costumbres di-
fieren mucho de las propias. Las construcciones de mármol o miradores que introduce en el jardín, no quieren ser otra cosa que insólitas 
representaciones de sí mismo, tan exóticas y solitarias como él en un horizonte foráneo. “r.G.” se convierte en un juego de similitudes, 
asociaciones y contraposiciones semánticas, visuales y alegóricas que sirven al artista para ir configurando y plasmando sus sensaciones 
y su vida en su obra.
Desde el punto de vista formal el artista también busca en los 24 lienzos que conforman la serie, la contraposición entre la frialdad de las 
arquitecturas inventadas y la variabilidad atmosférica de un paisaje que es distinto a cada hora del día y en las distintas estaciones del 
año, tan diferentes y complejos como los estados emocionales del propio pintor.
La serie “r.G.” inspirará al artista, un año más tarde, para desarrollar la serie “Hope”, un alegato a la esperanza. unos elementos ar-
quitectónicos marmóreos integrados en regent Gardens forman la palabra que da título a un proyecto que puede entenderse como un 
mensaje relacionado con la fuerte incidencia que la sombra del siDA tuvo en esos años. (AGM)

ProCEDENCiA: V Certamen de Artes Plásticas isaac Díaz Pardo.
EXPosiCioNEs: V Certame de Artes Plásticas isaac Díaz Pardo, A Coruña, 1998.
rEProDuCCioNEs: V Certame de Artes Plásticas Isaac Díaz Pardo, A Coruña, Deputación Provincial, 1998, p. 45
BiBLioGrAfíA soBrE LA oBrA: V Certame de Artes Plásticas Isaac Díaz Pardo, A Coruña, Deputación Provincial, 1998.

roBErTo GoNZÁLEZ fErNÁNDEZ (1948)

R.G. XXII

Óleo sobre cartón, 74,5x53 cm., 1984.
firmado, datado y título en la zona inferior. 
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roBErTo GoNZÁLEZ fErNÁNDEZ (1948)

In memoriam E.I. II

Óleo sobre lienzo, 100x73 cm., 1996.
firmado, datado y título en la zona inferior. 

Edificio “La Milagrosa”
Número de inventario: 1194
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En 1990 el fuerte impacto que produce en roberto González fernández la muerte de su padre, tendrá como consecuencia el inicio de 
la serie “in memoriam”, un proyecto que queda abierto en el tiempo y se entiende como un homenaje póstumo hacia aquellas personas 
que son arrebatadas de su entorno a causa de la muerte. Las obras de la serie se conciben como dípticos que serán separados por el azar 
y el tiempo cuando pasen a formar parte de nuevos propietarios. También será la casualidad la que en algún momento los haga unir de 
nuevo si participan juntos en alguna exposición que en el futuro pudiera realizarse. Esta acción de separar y unir hace alusión al mismo 
mecanismo por el que la acción aleatoria de la muerte nos separa a las personas. Los dípticos de la serie son titulados con el nombre de 
la misma –in memoriam– y las iniciales de la persona fallecida a la que el pintor dedica homenaje.
“in memoriam E.i. ii” es uno de los lienzos que integran el díptico homenaje a Elisa isorna su amiga de infancia y a quien representa, 
en 1971, retratada en el primer grabado que abre la dilatada producción de obra gráfica del artista. Dos años después, en 1973, roberto 
González fernández hará un segundo retrato de Elisa, esta vez en pintura acrílica, con una enigmática expresión. El homenaje que hace 
en 1996 a su amiga desaparecida en el díptico “in memoriam E.i.” recrean un panorama de la ciudad de A Coruña de los tiempos de 
infancia del pintor. Dos misteriosas escenas que remiten a los primeros y últimos recuerdos que el artista tiene de Elisa y en las que in-
corpora uno de los elementos iconográficos utilizados en el grabado, una cesta con flores marchitas, además de un simbólico árbol que 
comienza a brotar y del que se ofrecen sus tiernas hojas como símbolo de perdurabilidad en el recuerdo. La representación de un cielo 
plomizo y el mar en calma aportan al paisaje las características trascendentes y de paz asociadas al recuerdo y al sentido homenaje que 
el artista tributa.
La impecable técnica realista utilizada en los óleos del artista se rompe con la irrupción de unas intencionadas pinceladas, aplicadas en 
determinados lugares de la superficie del lienzo, que ponen de relieve la diferencia existente entre la fotografía y la pintura, entre la repro-
ducción de la realidad y la representación evocadora de la misma. (AGM)

ProCEDENCiA: Vi Certamen de Artes Plásticas isaac Díaz Pardo.
EXPosiCioNEs: Accións Estratéxicas. Arte actual na Deputación Provincial da Coruña, universidade de santiago de Compostela, 2006.
Autorretrato: el pintor ante su imagen. A Coruña, fundación Caixagalicia, 1997. 
A natureza pintada: a paisaxe na colección da Deputación, A Coruña, Deputación Provincial, 2005.
Vi Certame de Artes Plásticas isaac Díaz Pardo. Exposición itinerante por la provincia de A Coruña, Diputación de A Coruña, 1999.
rEProDuCCioNEs: Accións Estratéxicas. Arte actual na Deputación Provincial da Coruña (catálogo), santiago de Compostela, universidade de santiago de Compos-
tela, 2006, p. 83.
Autorretrato: el pintor ante su imagen.  A Coruña, fundación Caixagalicia, 1997, p. 35.
A natureza pintada: a paisaxe na colección da Deputación, A Coruña, Deputación Provincial, 2005, p. 37.
VII Certame de Artes Plásticas Isaac Díaz Pardo, A Coruña, Deputación de A Coruña, 1999, p. 55.
BiBLioGrAfíA soBrE LA oBrA: Accións Estratéxicas. Arte actual na Deputación Provincial da Coruña (catálogo), santiago de Compostela, universidade de san-
tiago-Diputación Provincial, 2006.
VII Certame de Artes Plásticas Isaac Díaz Pardo, A Coruña, Deputación Provincial, 1999.

BioGrAfíA

roberto González fernández. Monforte de Lemos (Lugo), 1948. Pintor, grabador, fotógrafo y artista digital. Licenciado en Bellas Artes. Al terminar 
sus estudios se establece en Edimburgo en 1977 y desde 1982 alterna su residencia entre la capital escocesa y Madrid. “The New York foundation of 
the Arts”, en 1984, le concede una beca. roberto González fernández es un destacado integrante de la segunda generación realista española. su obra 
se encuentra en importantes museos y ha realizado numerosas exposiciones en Europa y Estados unidos.
Desde su ingreso en la Escuela de Bellas Artes de san fernando roberto González fernández plantea su pintura como un medio de expresión auto-
biográfico. rechaza el planteamiento de que la pintura es una finalidad en sí misma porque para él supone un medio eficaz de plantear contenidos 
conceptuales. frente a la “Nueva figuración” y al “Pop” español de principios de la década de los setenta, roberto González fernández decide utilizar 
en clave pictórica el camino conceptual en clave autobiográfica abierto por artistas como frida Kahlo, Lucien freud o Joseph Beuys, dejando claro su 
compromiso de entender la pintura como un vehículo para analizar desde diferentes puntos de vista aspectos sociológicos, emocionales y anímicos del 
hombre. 
A lo largo de su trayectoria se distinguen tres etapas. Desde 1974 a 1990 se expresará a través de un minucioso dibujo a lápiz de una restringida gama 
de color. El dibujo le permite transformar la realidad científicamente reproducida por la cámara fotográfica a un nuevo estado en el que tienen cabida 
otros recursos que posibilitan expresar mejor su propio universo. Temáticamente el hombre será el “leit motiv” de estas obras en las que se enfatizan 
aspectos de la relación humana dentro de un contexto marcadamente sexual. A partir de 1990 abandona el dibujo para expresarse con la pintura al óleo. 
sus series se harán más extensas y ricas en contenidos conceptuales, implicando todas las técnicas desarrolladas por el artista: dibujo, pintura, escultura, 
grabado así como los nuevos soportes digitales. Desde el punto de vista formal se incrementa el componente simbólico de los objetos representados y los 
temas adoptarán un carácter más universal aunque manteniendo siempre la singularidad autobiográfica y un claro compromiso social. Paralelamente a 
su obra plástica ha desarrollado, desde 1971, una importante producción de obra gráfica en la que aborda todas las técnicas tradicionales y las de nueva 
implantación (fotopolímeros, gráfica digital, etc.). A partir de 1998 roberto González fernández además de seguir expresándose a través de la pintura 
se adentra, cada vez más, en el campo de las artes digitales ampliando su espectro creativo a nuevas tecnologías como la fotografía digital, soportes 
multimedia y al desarrollo de una compleja página web que puede ser entendida como un laboratorio interactivo de experimentación artística. En los 
últimos años, paralelamente a su trabajo en solitario, realiza una interesante colaboración con el fotógrafo David Trullo. (AGM)

BiBLioGrAfíA

Accións Estratéxicas. Arte actual na Deputación Provincial da Coruña (catálogo), santiago de Compostela, universidade de santiago de Compostela, 2006.
CALVo sErrALLEr, francisco, España, medio siglo de arte de vanguardia 1935-1985, Madrid, fundación santillana - Ministerio de Cultura, 1985.
CALVo sErrALLEr, francisco, Enciclopedia del arte español del siglo XX, Madrid, Mondadori, 1991.
CAsTELo ÁLVArEZ, Bernardo, Imaxes da imaxe (catálogo), santiago de Compostela, Casa da Parra - Xunta de Galicia, 1995.
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CoNDor orDuÑA, María, Si todo fuera dicho, Madrid, Debate, 1989.
Enciclopedia Galicia Arte. Arte Contemporánea I, A Coruña, Hércules de Ediciones, 1993.
GArriDo MorENo, Antonio, “roberto González fernández”, en Artistas Gallegos. Pintores (realismos, expresionismos, abstracciones), Vigo, Nova Galicia Edicións, 
2003.
GArriDo MorENo, Antonio, “roberto González fernández: cuarenta años, punto y seguido”, en Roberto González Fernández: punto y seguido, ferrol, Ayuntamiento 
de ferrol - Centro Torrente Ballester, 2007, pp. 19-60.
GArriDo MorENo, Antonio, “iconos relacionados”, en Roberto González Fernández,: copia de Seguridad, Pontevedra, fundación Caja Madrid, 2001.
GArriDo MorENo, Antonio, “in memoriam”, en Roberto González Fernández: In memoríam (catálogo), A Coruña, Galería Pardo Bazán, 1991.
GoLDEr, Mark C., “71-00 obra gráfica”, en 71-00 obra gráfica, Madrid, CMo, 2000.
GoNZÁLEZ fErNÁNDEZ, roberto, Wallpapers / Fondos de pantalla, Madrid, rGf, 2001.
GoNZÁLEZ fErNÁNDEZ, roberto, Aproximaciones verticales, Madrid, Calton Hill, 2002.
GoNZÁLEZ fErNÁNDEZ, roberto, irrealidades, Madrid, Calton Hill, 2003.
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MArQuEs, Juan Carlos, Roberto González Fernández, Bilbao, universidad del País Vasco, 1987.
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La obra presentada por Germán González Pintos al Viii Certame isaac Díaz Pardo forma parte de la serie Estelas, trabajo que había 
desarrollado en profundidad entre 2002 y 2004. En la tarjeta de presentación sobre dicha obra el autor declara que juega con la doble 
acepción de la palabra “estela”, entendida como rastro como huella de una presencia ya pasada y como lauda sepulcral. Encuentra, así 
mismo, en esos conceptos una semejanza, el hecho de que ambos hacen referencia a la ausencia, a la pérdida o desaparición de algo que 
existió en un momento dado. Es en ese punto donde comienza a profundizar en el concepto del paisaje humanizado o culturalizado.
Por otra parte González Pintos forma parte del Grupo 20, que reúne a creadores jóvenes que partiendo de diferentes técnicas y conceptos 
se encuadran dentro de la abstracción, nueva figuración y lo ingenuo. González Pintos, trabaja en ese primer ámbito a través del color y 
el espacio reducidos a su carácter esencial, para algunos dentro de un “cierto minimalismo”.
indudablemente, la obra de González Pintos desprende rápidamente fuertes evocaciones que deben asociarse con su formación académi-
ca en Pontevedra, con la participación en los talleres de Gordillo y Genovés y, por supuesto, en un conocimiento de plásticas pretéritas 
como la de rotko o las arquitecturas de niveles de Klee.
No se quiere afirmar con esto que exista una influencia directa de dichos artistas, que seguramente sea efectiva, simplemente que se puede 
desarrollar un proceso de reconocimiento de la pintura de estos maestros en la de G. González. De hecho, en el ejercicio reflexivo desa-
rrollado por el pintor, su pintura se convierte en un nuevo rastro –en este caso material– de esas presencias artísticas.
Por eso, Estelas más que hablarnos de las ausencias, nos habla de las presencias, de lo que queda después de la acción humana. Basta 
observar, no sólo ese juego de afiliación estilística del que hemos hablado, también es posible comprenderlo si constatamos como en la 
tela quedan los restos de las huellas del pincel o la brocha; pequeñas bolsas de aire, pequeños perfiles irregulares o, incluso, la sombra que 
encurva unas superficies en contraste con la linealidad de otras.
En realidad se trata de paisajes, igual que los construidos por rotko, pero ahora, existen zonas oscuras, se ha deconstruido, se han super-
puesto los planos dentro y fuera del cuadro. (JMM)

ProCEDENCiA: Viii Certamen de Artes Plásticas isaac Díaz Pardo.
EXPosiCioNEs: Viii Certame de Artes Plásticas isaac Díaz Pardo. Exposición itinerante por la provincia de A Coruña, Diputación de A Coruña, 2003.
rEProDuCCioNEs: VIII Certame de Artes Plásticas Isaac Díaz Pardo, A Coruña, Deputación Provincial, 2003.
BiBLioGrAfíA soBrE LA oBrA: VIII Certame de Artes Plásticas Isaac Díaz Pardo, A Coruña, Deputación Provincial, 2003.

GErMÁN GoNZÁLEZ PiNTos (1976)

Sin título (de la serie Estelas)

Técnica mixta sobre lienzo, 144x115 cm., 2003.
Delegación Provincial de A Coruña. Consellería de sanidade.

Número de inventario: 1358
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BioGrAfíA

Nace en Vigo en el año 1976. Es licenciado en Bellas Arte por la facultad de BB.AA. de Pontevedra, estudios que completa con su participación en los 
Talleres Pablo ruiz Picasso impartidos en 1997 por Luís Gordillo y 1998 por Juan Genovés. En 1998 asiste a Mitos de fin de século, curso de crítica y 
estética impartido en la universidad de Vigo.
Participa en numerosas muestras colectivas y recibe entre otros premios los correspondientes al Xii Certamen de Artes Plásticas Xuventude ’98, el 
Premio de Debuxo en el Xiii Certame de Artes Plásticas Xuventude ’99, ambos de la Xunta de Galicia. También disfrutó de la bolsa Talens para artis-
tas noveles y el primer premio de pintura en vivo Arte é comunicar de Aycom-Pymes en 2000. En 2003 recibió el premio de artes plásticas Conxemar. 
(JMM)

BiBLioGrAfíA

VIII Certame de Artes Plásticas Isaac Díaz Pardo, A Coruña, Deputación Provincial, 2003.
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Con motivo del XXV aniversario de la inauguración de la Galería Torques de santiago de Compostela, la Galería Citania de los mis-
mos propietarios edita una carpeta de dos serigrafías del pintor Eugenio fernández Granell. Como prólogo de la carpeta se incluye un 
fragmento titulado “Colores y luz” perteneciente al número 9 de la revista “Versión Celeste”, publicada en el verano de 1993. Eugenio 
Granell en el texto elegido reflexionaba, en clave surrealista, sobre al color y la luz en la pintura planteando lo siguiente: “El negro y el 
blanco son Adán y Eva en la pintura. El gris es el esparmatozoide generador de todos los colores. No se pinta con luz y con sombra. Es 
ello una falsa interpretación –física o literaria– del blanco y del negro. (Tan falsa como suponer que los polos fueran el arriba y el abajo) 
La importancia del gris en la pintura proviene de su liberación de ser sólo negro o sólo blanco. El gris es fruto de la colaboración inicial 
de uno y otro, con la ventaja de resultar uno más. Negro, blanco y gris forman la santísima Trinidad de la pintura. Luego viene la corte 
celestial de los demás colores.
se pinta con colores; a la luz, como ciertos impresionistas, o a la sombra, como El Greco. Los pintores van a lo suyo, van al toro; lo otro, 
luz o sombra, son meros accidentes de la plaza. No se debe confundir la pintura con la luminotecnia”.
Las serigrafías reproducen dos dibujos característicos de Eugenio Granell del año 2000. su pintura en el cambio de siglo se hace cada vez 
más automática, un automatismo que se aleja cada vez más de la figuración de las décadas anteriores. Las formas pudieran semejar figu-
ras en su comparación con el resto de su obra, sin embargo si se consideran aisladas del conjunto de su producción podrían entenderse 
como una abstracción. un dibujo de línea negra configura las formas que, posteriormente, se rellenan con colores planos que activan y 
dan optimismo a la composición. Los talleres serigráficos vigueses de Xurxo fabeiro, reproducen fielmente los dibujos de Granell de seis 
y siete colores, igualando la apariencia de la tinta china y el gouache, dando un aspecto de constelación al personaje menos compacto y 
al otro una apariencia más antropomórfica.  (AGM)

ProCEDENCiA: Compra a particulares.

EuGENio GrANELL [Eugenio fernández Granell] (1912-2001)

Cores e luz (carpeta de dos grabados)

serigrafía sobre papel, 47,7x37,7 cm., 2001.
firmado en el ángulo inferior derecho “E. Granell”, tirada en el ángulo inferior izquierdo “39/75”.

Biblioteca de la Diputación Provincial
Número de inventario: 1549
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EuGENio GrANELL [Eugenio fernández Granell] (1912-2001)

Sin título

Tinta y lápiz sobre cartón, 50x38 cm., 1963.
firmado y datado en el ángulo superior derecho “Granell, 63 i”.

Biblioteca de la Diputación Provincial
Número de inventario: 1569
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se ha dicho de Eugenio Granell, en Galicia, que su obra remite muy poco a su región natal y, desde un punto de vista formal, no cabe 
duda de que así es. Esto puede apreciarse en este dibujo de la etapa de los “Paisajes mágicos”, en los que el trazo automático de la tinta 
china representa formas orgánicas que se repiten, como ondas, creando extrañas orografías que pudieran proceder del inconsciente. sin 
embargo el pintor surrealista siempre ha llevado su origen en lo más profundo de su personalidad, no sólo en el acusado sentido del 
humor socarrón e inteligente, o en el particular acento que salía de su boca al hablar, sino también en sus continuos recuerdos. En una 
entrevista realizada por Javier ruiz para el libro “Eugenio Granell”, coordinado por César Antonio Molina y editado por la Diputación 
de A Coruña, el artista incide en este aspecto. “A este tipo de cuadros yo los llamé siempre “Paisajes Mágicos”. Yo los asociaba con re-
miniscencias de los cuentos infantiles, donde hay paisajes mágicos. Hay una mutación constante de esos paisajes, que crecen o decrecen 
dentro del cuento, que se transforman en otra cosa; de repente son cabezas humanas… Esos cuentos son mágicos, siempre, y esos proce-
sos de transformación te quedan, no los puedes guardar para ti, son parte de ti mismo.
Hay algo en esos cuadros que a mí me parece como si recogieran un instante de un momento de creación. El paisaje americano a veces 
es así, hay desiertos verdes, negros, carbonizados, desiertos de ágata. También recuerdo que yo, de niño, iba frecuentemente a un sitio 
de santiago que se llamaba el Bosque de la Condesa, que parece que es un bosque que desapareció. Allí había cuevas, sitios escondidos, 
profundos. una vez fuimos el hermano de García sabell y yo a ese paisaje, después de haber leído una novela de Turgueniev, con la in-
tención de imitar a los protagonistas y suicidarnos los dos. Evidentemente no nos suicidamos. Todos esos paisajes son de algún modo el 
paisaje del que nacieron esos cuadros”.
Este “paisaje mágico” fue adquirido por la Biblioteca de la Diputación como parte indisoluble del libro “Braise pour E. f. Granell” del 
poeta surrealista Claude Arnaud, editado en 1964 por la editorial parisina Phases. una cuidada edición de 300 ejemplares ilustrada con 
seis litografías del pintor y en la que con cada uno de los 17 primeros ejemplares se acompañaba con un dibujo original. Este dibujo 
pertenece al ejemplar número 7. (AGM)

ProCEDENCiA: Compra a particulares.
rEProDuCCioNEs: ArNAuD, Claude, Braise pour E. F. Granell, París, Phases, 1964.
BiBLioGrAfíA soBrE LA oBrA: ArNAuD, Claude, Braise pour E. F. Granell, París, Phases, 1964.
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EuGENio GrANELL [Eugenio fernández Granell] (1912-2001)

Imágenes encantadas (carpeta de 10 aguafuertes)

Aguafuerte sobre papel Arches, 38x28 cm. (papel), mancha variable en cada grabado, 1995.
firmado en cada grabado “E. Granell”, tirada “27/60”.

Biblioteca de la Diputación Provincial
Número de inventario: 1568



314 / GrANELL

Por iniciativa de la galería de arte madrileña EEGEE-3, Eugenio fernández Granell realiza una carpeta con diez grabados titulada “imá-
genes encantadas”, en 1995. La tirada de la carpeta fue de setenta ejemplares numerados y como prólogo de la misma el artista incluye el 
siguiente pensamiento: “Cada ser humano posee su parcela de sueño si persiste en abonar el espíritu con las dádivas del humor y la poesía 
calentadoras de la inagotable selva de la imaginación”. Cada uno de los diez grabados de la serie tienen por títulos “Día de nubes” (agua-
fuerte); “Despedida de viaje” (aguafuerte); “Lección de Astronomía” (aguafuerte sobre papel japonés); “Quinteto poético” (aguafuerte); 
“Atletas romanos” (aguafuerte y collage amarillo); “Encantadora de serpientes” (aguafuerte); “florero medieval” (aguafuerte y collage 
naranja); “El caballo de san Mauricio, sin el santo” (aguafuerte); “La Casa de la estrella” (aguatinta) y “Astrónomos” (aguatinta).
El hecho de que cada grabado incluya su propio título se corresponde con el concepto que Eugenio Granell tenía del proceso de produc-
ción de una obra surrealista. según el artista la base de la imagen es un dibujo automático que puede quedar sin alterar o que es comple-
tado con la evocación de lo que las líneas provocan en su imaginación. Tras ello la obra resultante queda en un periodo de reposo indefi-
nido hasta que un día, el pintor, la descubre nuevamente y sus formas le sugieren una idea basada en algo cotidiano, histórico, filosófico, 
humorístico, etc. De esa sugerencia nace el título. Es en ese momento cuando Eugenio Granell considera que la obra está terminada. En 
realidad el recurso ya había sido utilizado antes por otros muchos artistas como Andre Masson, Joan Miró, y un largo etcétera, siguiendo 
las pautas del Manifiesto surrealista publicado por Andre Breton, en 1924: “surrealismo: sustantivo, masculino. Automatismo psíquico 
puro, por cuyo medio se intenta expresar, verbalmente, por escrito o de cualquier otro modo, el funcionamiento real del pensamiento. Es 
un dictado del pensamiento, sin la intervención reguladora de la razón, ajeno a toda preocupación estética o moral.”
Los diez grabados de Eugenio fernández Granell pueden ser contemplados como una antología temática de las obras producidas por el 
artista entre 1983 y 1995, momento de la elaboración de la carpeta. Motivos como el caballo, la encantadora de serpientes, la seducción 
que supone para el artista la astronomía o los fenómenos atmosféricos, la historia y los personajes históricos, la poesía, etc., quedan 
reflejados en esta colección de imágenes grabadas. (AGM)

ProCEDENCiA: Compra a particulares.

BioGrAfíA

Eugenio fernández Granell, (A Coruña, 1912 – Madrid, 2001). Pintor, escultor, poeta, ensayista y novelista vinculado al surrealismo desde 1941, año 
en que conoce a Andre Breton en santo Domingo, república Dominicana. El mayor de cinco hermanos pasa su infancia entre las ciudades de A Co-
ruña y santiago. En 1928 se traslada a Madrid donde estudia violín con la ayuda de una beca de la Diputación de A Coruña. Publica varios artículos 
en la revista madrileña Nueva España, en 1930. En 1935 se afilia al Partido obrero de unificación Marxista (PouM) y colabora en la revista PAN 
escribiendo crónicas musicales. Tras el estallido de la Guerra Civil se incorpora a las milicias poumistas participando en la defensa de Madrid. En 1939 
se exilia de España a francia donde es hecho prisionero en varios campos de concentración. En 1940 conoce a Wifredo Lam, Benjamin Peret y Victor 
serge. se  embarca ese mismo año con destino a la república Dominicana y en el viaje conoce a Amparo, con quien se casa al llegar a santo Domingo. 
Desde 1942 comienza a pintar dentro de una estética surrealista. Hasta 1946 abarca su etapa pictórica dominicana en la que desarrolla las series “Ca-
bezas de indios” y “Encuentros”, obra en la que se fusionan influencias indígenas con europeas. En 1946 tiene que exiliarse a Guatemala debido a la 
persecución que el dictador Trujillo ejerce sobre el pintor y su familia. En Guatemala permanece desde 1946 a 1950, años en los que desarrolla la serie 
“Metamorfosis vegetales y animales”, en las que la naturaleza tropical en su flora y fauna son los componentes inspiradores de su obra. Perseguido por 
el Partido Comunista de Guatemala, la familia Granell se exilia a Puerto rico. En este nuevo país Granell redide desde 1950 a 1959, en él consigue una 
plaza como profesor de arte en la universidad de río Piedras. En estos años desarrolla una pintura equilibrada de fondos monocromos y una figuración 
de personajes fantásticos que alternará con obras cuya figuración parece que flota en espacios siderales.
En 1956 Granell obtiene un año sabático y reside en Nueva York. El contacto con la universidad americana le permite establecerse en Nueva York como 
profesor del Brooklyn College hasta su jubilación, en la década de los años ochenta. Desde 1956 a 1969 desarrolla su etapa pictórica de los “Paisajes 
mágicos” y comienza la realización de escultopinturas próximas al readymade, tras su encuentro con Marcel Duchamp. Tras su primer viaje a España, 
a partir de 1970 se produce un cambio en su pintura que lo hace retornar a una figuración en la que tanto figuras como fondos se rellenan con una 
caligrafía lineal que se potencia con una gama cromática amplia para dar vida a figuras antropomórficas que adquieren curiosas personalidades gracias 
a los títulos aportados por el pintor.
A mediados de la década de los ochenta Eugenio Granell regresa definitivamente a España estableciendo su residencia en Madrid. Tras una serie de 
exposiciones antológicas el pintor es reconocido en España como el último artista surrealista vivo. En 1995 se inaugura su fundación biográfica en san-
tiago de Compostela, en el edificio del Pazo de Bendaña. 
Como escritor ha realizado múltiples ensayos y novelas entre las que destacan “Lo que sucedió” y “La novela del indio Tupinamba”. (AGM)
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MArio GrANELL [Mario fernández Granell] (1914-1991)

Granell (carpeta de 5 serigrafías y un dibujo ilustrando la tapa)

serigrafía sobre papel, 69,7x59,6 cm. (papel), mancha variable en cada grabado, 1990.
firmado y datado en cada grabado “Granell 90”, tirada “9/48”.
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En 1990, Mario Granell después de haber sido reconocido en Galicia tras el regreso de su exilio venezolano realiza una carpeta de 5 seri-
grafías y un dibujo original en la cubierta editada por la empresa serigráfica serigrafía Galega de Vigo.
La carpeta es la traslación a la técnica serigráfica de cinco dibujos pertenecientes a las series “La larga y dolorosa espera” y “Espacios 
siderales”, con una tirada de 48 ejemplares y la inclusión de un poema del artista. Las dos series son muy diferentes tanto desde un 
punto de vista narrativo como formal, ya que mientras la primera se centra en la amargura del exiliado fuera de su patria, aspecto que 
se representa a través de figuras alegóricas, muy próximas a la estética surrealista, que forman un ámbito cerrado y que se sitúan en la 
composición muy distantes de la tierra que se divisa lejana en la línea del horizonte. Los elementos sígnicos incluidos remiten a alegorías 
relacionadas con la esperanza y la paciente espera: aves marinas de libertad, clavos de dolor, figuras femeninas estáticas que miran al mar 
esperando la llegada del marinero, el barco atracado que sirve para unir continentes, las lágrimas o las formas punzantes que amenazan 
permanentemente. A todo ello hay que unir una semiótica del color que se establece con el contraste entre la aspereza de los tonos ne-
gros en la orilla del exiliado y la suavidad de los tonos pastel –rosas, malvas y celestes–, en el paisaje que sintéticamente se plasma en el 
horizonte.
“Espacios siderales” es un divertimento estético de carácter más abstracto y que, en ocasiones, se nutre de la iconografía utilizada en “La 
larga y dolorosa espera”. Es en estas obras donde se percibe de una manera más nítida la calidad caligráfica del dibujo de Mario Granell 
y su capacidad de síntesis –tanto de formas como de color– para desarrollar imágenes que se convierten en iconos cuya deuda con el 
mundo del diseño se percibe de una manera más nítida.
La serigrafía es una técnica que se adapta a los planteamientos formales del artista, ya que el color plano y la línea son los recursos funda-
mentales en el desarrollo del diseño gráfico y la publicidad, profesiones que el artista había desarrollado primero en Galicia, durante los 
años cincuenta y, posteriormente en Venezuela cuando estuvo ejerciendo como director del departamento de publicidad de las empresas 
Mendoza, en Valencia, Venezuela, desde 1966. Este tipo de trabajos el artista los realiza inicialmente con gouache o pinturas acrílicas que 
le permiten la continuidad tonal de los colores planos y la limpieza del trazo de la línea caligráfica del dibujo. 
Lo más interesante de la edición de las carpetas, debido a su valor como obra única, son los cuarenta y ocho dibujos originales de cada 
una de las portadas realizados con tinta china y rotuladores de colores permanentes que convierten a cada ejemplar de la edición en 
exclusivos. 
En el caso del dibujo de la carpeta de la Diputación el pintor crea un rectángulo que divide en varias secuencias como si de una vidriera se 
tratara. Los motivos alegóricos alusivos al mar y a personajes idealizados que extienden sus brazos en alto son la constante en una com-
posición muy colorista en la que el ágil trazo del artista hace acto de presencia para desarrollar una exaltación del retorno del exiliado. 
Las serigrafías de Mario Granell, así como toda su obra pictórica, tienen una fuerte apoyatura en su excelente calidad como dibujante. 
un dibujo caligráfico de marcadas líneas negras sirve para crear diferentes masas de color plano, en variaciones cromáticas basadas en 
un tono que alternarán con motivos desarrollados con otros matices que sirven para crear los contrastes alegóricos antes mencionados. 
su estética se puede situar muy próxima a la línea que desarrollaron en los años de la segunda república los pintores urbano Lugrís y 
francisco Miguel, producto de la fusión de los movimientos artísticos imperantes en España en esos años: realismo mágico, art deco y 
surrealismo. (AGM)

ProCEDENCiA: Compra al autor.

BioGrAfíA

Mario fernández Granell (Mario Granell), A Coruña, 1914 - Vigo, 1991. Mario Granell se inicia en la pintura de la mano del pintor y escenógrafo 
compostelano Camilo Díaz Baliño. En 1931 se traslada a Madrid donde frecuenta el estudio de Arturo souto y asiste a las clases que federico rivas y 
Peinador impartían en la universidad Popular. Tras el estallido de la Guerra Civil Mario Granell es sorprendido en 1937 junto a un grupo de disidentes 
en plena huída hacia francia para pasar a la zona republicana. Permanece en prisión hasta 1942. Desde ese año sobrevive realizando carteles y murales 
para diversos comercios y restaurantes coruñeses. se traslada a Vigo a medidados de los años cuarenta donde trabaja en la decoración del Teatro fraga 
y colabora con dibujos y caricaturas en el periódico compostelano La Noche.
En 1957 cambia su residencia a Venezuela donde trabaja en varias empresas como dibujante de publicidad o director publicitario. En los años venezo-
lanos Mario Granell realiza diferentes exposiciones y es seleccionado para importantes muestras colectivas como la exposición Pegaso del Ateneo de 
Caracas, en la que su cuadro “Pegaso y las musas” es adquirido por la multinacional Mobil de Nueva York. En estos años será pintor exclusivo de la 
Galería Aurora de Caracas.
En 1981 Mario Granell y su familia regresan definitivamente a Galicia instalándose en la ciudad de Vigo.
Aunque Mario Granell nunca perteneció al movimiento liderado por Andre Breton muchos autores lo encuadran dentro de una pintura de claras con-
notaciones surrealistas, sin embargo podría decirse con más acierto que su estilo es de una intensa y única personalidad, de hecho algunos autores lo 
denominaron “granelismo”. su obra se caracteriza por un dibujo preciso una composición elaborada y el predominio de la utilización de colores planos 
yuxtapuestos organizados por composiciones supeditadas a la geometría.
su obra se encuentra en importantes colecciones españolas y americanas entre las que se pueden citar el Museo Quiñones de León de Vigo, Colección de 
la Hermandad Gallega de Caracas, Museo MACuf de A Coruña, fundación Carrasco de Bogotá, Colección Mobil de Nueva York, Xunta de Galicia, 
Caixa Nova, Caixa Galicia, Colección Nova imagem de Lisboa, Pinacoteca Mendoza de Caracas o la Pinacoteca del Hogar Canario-Venezolano de 
Acarigua, entre otras. (AGM)
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LiAÑo PEDrEirA, María Dolores; soBriNo MANZANArEs, María Luisa, Catálogo del Patrimonio Artístico de la Diputación de A Coruña. I Pintura y Escultura, 
A Coruña, Diputación Provincial, 1991.
Mario F. Granell (catálogo), A Coruña, Ayuntamiento de A Coruña, 1986.
Mario Granell (catálogo), A Coruña, Atlántica Centro de Arte, 1999.
Mario Granell (1914-1991) (catálogo), santiago de Compostela, Casa da Parra, 1987.
PABLos, francisco, “Mario fernández Granell”, en Artistas Gallegos. Pintores (Posguerra), Vigo, Nova Galicia Edicións, 2000.
PABLos, francisco, A pintura en Galicia. Do XVII ás últimas tendencias, Vigo, Nigra Trea, 2003.
VV.AA., Museo de Arte Contemporáneo Unión Fenosa: fondos 1989-1998, A Coruña, Museo de Arte Contemporáneo unión fenosa, 2000.
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sobre fondo negro, casi como si se tratara de las rodadas de un vehículo, una franja horizontal con diferentes restos de policromía ocre se dispo-
ne como elemento central de una obra en la que, en diferentes puntos, como una tercera capa de pintura, aparecen diferentes notas e carmín.
Con esta estructura sencilla, directa y clara, se puede describir la obra de Guerra Teiga, que desde el título nos declara su intención últi-
ma, una reflexión sobre la reutilización de los materiales, del trabajo, de los elementos de desecho que pueden constituir un collage.
En ese sentido esta obra es un verdadero ejercicio de coherencia al volver la mirada hacia una técnica que se basa en la superposición de 
elementos encontrados e incorporados al soporte, como parte de la descripción del proceso en sí.
Los valores estéticos de este trabajos, sometidos a la observación del artista y el público, se deben cifrar en la capacidad de evocación de 
la forma abstracta, en el desbordamiento del marco impuestos como límite físico de la obra y en el carácter de paisaje, casi de cartografía 
plana, que posee la obra. (JMM)

ProCEDENCiA: Contraprestación del autor por la concesión de una beca de ampliación de estudios artísticos.
iNsCriPCioNEs: Varios datos al dorso “sentido horizontal / titulo: reciclaje / Año: 1998 / Autor: Xosé Guerra Teiga (Xosé Teiga) / obra: se entrega esta obra cumpliendo 
el compromiso por la concesión de una beca otorgada por la Diputación de La Coruña, para ampliación de estudios artísticos en el iED de Madrid. / firma del autor”.

BioGrAfíA

Xosé Carlos Guerra Teiga. Pontevedra, 1967. Creativo publicitario. Diplomado en Artes Aplicadas en santiago de Compostela. En el ámbito artístico 
se especializa principalmente en escultura e instalaciones. Ha sido becado por la Diputación de A Coruña en 1997 para realizar un curso de posgrado 
en el istituto Europeo di Desing, Madrid. Ha realizado exposiciones individuales y colectivas en España y Méjico, destacando las de la Galería Espacio 
Mínimo de Murcia, en 1992 y 1995 y Galería Alterna en Méjico D.f. su obra forma parte de colecciones públicas y privadas entre las que se encuentran 
la Diputación de Pontevedra, fundación BBVA, Xunta de Galicia, Danish Museum o Diputación de A Coruña. (JMM)

BiBLioGrAfíA

Gallegos: quién es quien en la Galicia del siglo XXI, santiago de Compostela, El Correo Gallego, 2002.
Guías culturais. Artistas de Galicia, santiago de Compostela, Xunta de Galicia, 2003.
roZAs, ramón, “Xosé Guerra Teiga”, en Artistas Gallegos. Escultores, Vigo, Nova Galicia, 2004

XosÉ CArLos GuErrA [Xosé Carlos Guerra Teiga] (1967)

Reciclaje

Collage sobre papel, 100x140 cm., 1998.
Palacio Provincial

Número de inventario: 1114
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Josep Guinovart fiel a sus planteamientos vitales de su relación con la naturaleza, el campo, la tierra, el mar, etc., en su obra realizada con 
motivo del iV simposium internacional de off-set de Arte toma como leit-motiv una temática marina. El resultado es una estampación 
con dos tintas –gris y azul–, para las que ha empleado dos transparencias en las que ha realizado indistintamente el dibujo para cada 
color. En la transparencia gris ha utilizado una mancha que aporta matices al dibujo principal, realizado en azul, a través de la inclusión 
de la escritura caligráfica, símbolos muy sumarios así como un rápido esbozo gestual de los motivos principales: el mar y la barca. La 
escritura contribuye a potenciar la definición de un tema marinero costero que lleno de vitalidad y de movimiento aporta optimismo al 
conjunto de la composición. (AGM)

ProCEDENCiA: Contraprestación de CGrAC por la ayuda en la organización del iV simposium internacional de offset de A Coruña.
rEProDuCCioNEs: Visos roDríGuEZ, Mercedes (dir.), Colección de Arte del Ayuntamiento de A Coruña, Pintura, Dibujo, Grabado, Escultura (Tomo i), A Coruña, 
Ayuntamiento de A Coruña, 2009, p. 337.
BiBLioGrAfíA soBrE LA oBrA: Visos roDríGuEZ, Mercedes (dir.), Colección de Arte del Ayuntamiento de A Coruña, Pintura, Dibujo, Grabado, Escultura 
(Tomo i), A Coruña, Ayuntamiento de A Coruña, 2009, p. 337.

BioGrAfíA

Josep Guinovart i Bertran (Barcelona, 1927-2007). realiza estudios en la Escuela de Artes y oficios de la Llotja de Barcelona en 1944. En 1952 entra 
en el círculo del Grupo Dau al set en donde colabora como ilustrador de la revista hasta que una beca de fomento de Artes figurativas del instituto 
frances le permite, en 1952, viajar a Paris. su paso por la capital francesa, aún foro de atracción de artistas españoles de la posguerra como Tàpies, 
Chillida o Palazuelo, marcó definitivamente a Guinovart, que desde entonces se dedicó completamente a la pintura.
A su regreso trabaja en la realización de encargos de arte mural, decoraciones y figurines para obras teatrales, ilustración, etc. En 1955 Guinovart funda 
el grupo Tahüll con Aleu, Modest Cuixart y Antoni Tàpies, entre otros. Las corrientes abstractas y el informalismo dan un giro a la estética de su pin-
tura para manipular libremente la materia con la inclusión de objetos al soporte del cuadro. El ensamblaje será un recurso frecuentemente utilizado por 
Guinovart en estos años. A partir de ahora su expresión plástica y su entorno vital, en el que siempre están presentes la naturaleza, el campo y la tierra, 
se genera una estética en la que los símbolos forman parte de una poética subjetiva.

JosEP GuiNoVArT [Josep Guinovart i Bertran] (1927-2007)

Sin título

Grabado offset, 48,5x69 cm., 1994.
Palacio Provincial

Número de inventario: 0790 1f
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A partir de la década de los setenta aplicó a su obra materiales como arena, tierra, barro, paja o fibrocemento e inició una serie de obras que recogen 
preocupaciones sociales y políticas.
Desde 1976 se inicia como grabador, actividad en la que se encuentra cómodo y le permite investigar un lenguaje personal inconfundible. se vincula a la 
editorial de obra gráfica Polígrafa con la que realiza libros y carpetas de litografía y aguafuerte.
A fines de los setenta y durante la década de los ochenta guinovart comenzó a experimentar con la proyección tridimensional de sus obras, llegando a 
crear ambientes espaciales y entornos. 
En 1980 presentó tres exposiciones simultáneas en Madrid, y al año siguiente consiguió el Premio Ciutat de Barcelona. Durante los años ochenta llega-
ron los reconocimientos internacionales después de que en 1982 presentara en Nueva York un mural de 36 metros y en ese mismo año fuera objeto del 
Premio Nacional de Artes Plásticas. Guinovart, entre otros galardones, ha obtenido el Premio del Departamento de Cultura de la Generalitat de Cata-
luña en 1990 y en julio de 1994 abre sus puertas su museo artístico-biográfico “Espai Guinovart” en Agramunt, Lleida. su obra tiene la consideración 
de internacional y está integrada en museos y colecciones de las principales ciudades europeas y americanas. (AGM)

BiBLioGrAfíA

BoZAL, Valeriano, Pintura y escultura españolas del siglo XX (1939-1990), summa Artis (vol. XXXVii), Madrid, Espasa Calpe, 1992.
BoZAL, Valeriano... et al., Guinovart, Madrid, Dirección General de relaciones Culturales y Científicas, 2004.
CALVo sErrALLEr, Francisco, Enciclopedia del arte español del siglo XX, Madrid, Mondadori, 1991.
CorrEDor-MATHEos, José, Guinovart: el arte en libertad, Barcelona, Polígrafa, 1981.
GirALT-MirACLE, Daniel, Guinovart: la força del llenguatge plastic, Barcelona, Polígrafa, 1979.
Guinovart (catálogo), Madrid, Ministerio de Cultura, 1980.
Guinovart (catálogo), La Laguna, sala de exposiciones del Colegio de Arquitectos de santa Cruz de Tenerife, 1994.
IV Simposium Internacional de Offset de Arte, Madrid, CEGrAC, 1994.
Josep Guinovart, obra gráfica (1956-2005) (catálogo), Marbella, fundación del Grabado Español Contemporáneo, 2005.
La presencia de la realidad en el arte español contemporáneo (catálogo), Madrid, Ministerio de Asuntos Exteriores, 1986.
Visos roDríGuEZ, Mercedes (dir.), Colección de Arte del Ayuntamiento de A Coruña, Pintura, Dibujo, Grabado, Escultura (Tomo i), A Coruña, Ayuntamiento de A 
Coruña, 2009.
VV.AA., Diccionario de pintores y escultores del siglo XX, Madrid, forum Artis, 1994.
VV.AA., El grabado en España (siglos XIX-XX), summa Artis (vol. XXXii), Madrid, Espasa Calpe, 1988.
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“Luderitz”, título de esta fotografía realizada en Lambda Print sobre aluminio, forma parte de un proyecto iniciado como Tania sanjurjo 
fernández, ahora identificada por su seudónimo “Dolores Hebel”, desde que realizó un viaje desde Ciudad del Cabo hasta Luderitz, en 
el desierto de Namibia.
En el trayecto la artista pudo descubrir gran número de poblados mineros abandonados y reconquistados por las arenas del desierto. 
Esta imagen de casas invadidas por el desierto, de la actividad del hombre derrotada –voluntaria o involuntariamente– para la naturaleza 
posee una capacidad poética y metafórica digna de un análisis y una valoración detenida.
La imagen seleccionada se justifica por el encuadre. La artista apenas puede penetrar en el interior de las estancias, se queda ante el marco 
de la puerta y, desde ese punto exterior, fotografía un fragmento del interior de la vivienda, en aquello que le es permitido captar: una 
ventana, otra puerta que conduce a otra estancia donde la arena todavía se acumula a mayor altura, y una ventana que no se ve, pero se 
intuye a través del reflejo de la luz.
Las huellas del tiempo también se convierten en otro elemento significativo; los desconchados en las paredes, los girones de pintura que 
se caen creando grandes manchas, hablan de un tiempo pasado y de una derrota que, por inevitable, no era menos anunciada. También 
son un testimonio de la futilidad de los esfuerzos humanos y del carácter efímero e inconstante de los mismos.
La imagen poética se hace todavía más intensa si nos paramos a reflexionar un instante en lo paradójico que resulta descubrir como las 
huellas de un tiempo pasado son cubiertas por las arenas del tiempo, en este caso no de un modo figurado sino real. Para ello Dolores 
Hebel se sirve de la técnica lambda print sobre aluminio, tecnología de impresión de alta capacidad y de alta calidad por medio de la cual 
se consiguen impresiones fotográficas de tono continuo. (JMM)

ProCEDENCiA: iX Certamen de Artes Plasticas isaac Díaz Pardo.
EXPosiCioNEs: Accións Estratéxicas. Arte actual na Deputación Provincial da Coruña. santiago de Compostela, universidade de santiago, 2006.
iX Certame de Artes Plasticas isaac Díaz Pardo. Exposición itinerante por la provincia de A Coruña, Diputación de A Coruña, 2005.
rEProDuCCioNEs: Accións Estratéxicas. Arte actual na Deputación Provincial da Coruña (catálogo), santiago de Compostela, universidade de santiago-Diputación 
Provincial, 2006, p. 139.
IX Certame de Artes Plásticas Isaac Díaz Pardo, A Coruña, Deputación de A Coruña, 2005, p. 83.
BiBLioGrAfíA soBrE LA oBrA: Accións Estratéxicas. Arte actual na Deputación Provincial da Coruña (catálogo), santiago de Compostela, universidade de san-
tiago-Diputación Provincial, 2006, p. 139.
IX Certame de Artes Plásticas Isaac Díaz Pardo, A Coruña, Deputación de A Coruña, 2005, p. 83.

DoLorEs HEBEL [Tania sanjurjo fernández] (1974)

S/T Luderitz 2004.

Lambda Print sobre aluminio, 73x99,5 cm., 2004.
Edificio “La Milagrosa”

Número de inventario: 1414
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DoLorEs HEBEL [Tania sanjurjo fernández] (1974)

Sin título

Tiras fotográficas verticales yuxtapuestas, 100x140 cm., 1999.
Palacio Provincial

Número de inventario: 1290
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Dentro del proceso creativo de Dolores Hebel, seudónimo de Tania sanjurjo fernández, esta es una obra de carácter inicial; por lo tanto 
con un valor testimonial asociado a su formación como becaria.
Este tipo de trabajos deben valorarse como parte de esa búsqueda de la identidad creativa del autor; como parte de un proceso que, en el 
caso de Hebel, todavía está en marcha y ha evolucionado de tal modo que es difícil reconocer en esta obra de iniciación a la artista que 
hoy trabaja en la red con proyectos como Agricultural Network.
según la autora esta obra “es una concienzuda recopilación de fotografías que la gente desecha en los laboratorios de positivado tipo 
fotoprix. Con las imágenes procedo a su destrucción/codificación, fragmentándolas en pequeñas tiras de medio centímetro y ordenán-
dolas a modo de collage. Así esta manipulación convierte una imagen fotográfica en una imagen videográfica donde desde una cierta 
distancia solo pueden ser visualizadas tonalidades diversas que recuerdan a una imagen-video rebobinándose a una velocidad muy alta. 
si procedemos a una visión más cercana nos encontramos ante una multitud de fragmentos donde es posible reconocer la información 
de la fotografía original”.
(JMM)

ProCEDENCiA: Donación de la autora como contraprestación de una beca de ampliación de estudios, 2000-2001.
iNsCriPCioNEs: Al dorso “Tania sanjurjo. 1999. sin título”

BioGrAfíA

Tania sanjurjo fernández, (Dolores Hebel), A Coruña, 1974.
Licenciada en Bellas Artes por la universidad de Vigo. Hace una vida nómada durante dos años residiendo en Cuenca, Dresden y País Vasco. obtiene 
de la Diputación de A Coruña dos becas de ampliación de estudios artísticos en 2000-2001 y 2001-2002. En la actualidad vive y trabaja en sudáfrica. 
Ha sido galardonada con el segundo premio en el XXii Certamen de Pintura Concello de Cambre, 2005 y seleccionada con adquisición de obra en el 
iX Certame de Artes Plásticas isaac Díaz Pardo de A Coruña, 2004. (AGM)

BiBLioGrAfíA

IX Certame de Artes Plásticas Isaac Diáz Pardo (catálogo). A Coruña, Diputación de A Coruña, 2005.
MErA ÁLVArEZ, irene, “A fotografía: consumación da autonomía artística e visión dun certame”, en Accións Estratéxicas. I, santiago de Compostela. usC, 2007, p. 133.
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El método de trabajo de fran Herbello en obras como “sin título” perteneciente a la serie “Mal del cuerpo” es la manipulación de la 
imagen a partir de tomas fotográficas analógicas. La paradoja visual y semántica utilizada por artistas surrealistas como rene Magritte, 
tienen en la fotografía actual seguidores, que dentro del panorama español se podrían citar a Chema Madoz o a fran Herbello. La ima-
gen conseguida es producto de la intervención directa sobre los modelos. Para el fotografo el cuerpo es su campo de experimentación y, a 
través de él, consigue imágenes en blanco y negro de composiciones rotundas basadas en establecer un guiño con elementos y hábitos de la 
vida cotidiana. sus tomas son sencillas, directas, frontales, simétricas, de luces contrastadas y de fondos negros. sin embargo, ese aparente 
clasicismo compositivo se desestabiliza con el significado de la imagen resultante manipulada que, debido a su impecable factura, parece 
real. fran Herbello tiene la habilidad de dotar a sus cuerpos de una identidad nueva y sorprendente. El resultado de sus fotografías son 
imágenes impactantes y oníricas donde el espectador mira con desasosiego y atracción.
En la fotografía premiada en el X Certamen de Artes Plásticas isaac Díaz Pardo la segunda capa de piel que se percibe a traves de la 
rotura de la superficie epitelial parece tan real que hace creíble una posible toma directa por parte de su autor. El guiño a la realidad 
cotidiana, la ironía con que se plantea el discurso, la desestabilizacion de los significados cognitivos racionales y una pulcra y depurada 
estética, hacen de la obra inquietante de fran Herbello un producto estético atractivo tanto desde el punto de vista visual como concep-
tual. (AGM)

ProCEDENCiA: X Certamen de Artes Plásticas isaac Díaz Pardo.
EXPosiCioNEs: X Certamen de Artes Plásticas isaac Díaz Pardo. Exposición itinerante por la provincia. Diputación de A Coruña, 2007
rEProDuCCioNEs: X Certamen de Artes Plásticas Isaac Díaz Pardo (catálogo). A Coruña, Diputación Provincial, 2007.
BiBLioGrAfíA soBrE LA oBrA: X Certamen de Artes Plásticas Isaac Díaz Pardo (catálogo). A Coruña, Diputación Provincial, 2007.

frAN HErBELLo [francisco Herbello Hermelo] (1977)

Sin título

fotografía en blanco y negro bromuro al selenio, 93x67 cm., 2007 ca.
Edificio “La Milagrosa”

Número de inventario: 1591
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BioGrAfíA

francisco Herbello Hermelo (fran Herbello), Menziken Zurich, suiza, 1977. Licenciado en Bellas Artes en la especialidad de escultura en la facultad de 
Bellas Artes de Pontevedra. Nace en suiza y con la edad de un año sus padres regresan a Aldán, Pontevedra, lugar donde vive su infancia. El fotógrafo 
y profesor de la facultad de Bellas Artes, Manuel sendón anima a fran Herbello a trabajar con el soporte fotográfico. En la actualidad su trabajo se 
orienta en dos direcciones, la fotografía publicitaria y artística.
Ha realizado desde 2001 un buen número de exposiciones individuales y colectivas entre las que destacan las de la Galería Berini de Barcelona y Círculo 
de Bellas Artes de Madrid, en 2001; fundaciones Eugenio Granell de santiago y fundación seoane de A Coruña, en 2002; Centro Cultural Torrente 
Ballester de ferrol, en 2003; MArCo de Vigo y EsTAMPA, en Madrid, en 2005; y en Galería Aural, Alicante, en 2006, entre otras. (AGM)

BiBLioGrAfíA

A imaxe e semellanza (catálogo), santiago de Compostela, fundación Granell, 2002.
Fran Herbello: Miradas Virxes (catálogo), ferrol, Centro Cultural Torrente Ballester - Ayuntamiento de ferrol, 2003.
Lugares prohibidos (catálogo), Génova, fundazzione Carige - instituto Cervantes, 2005.
Souvenir (catálogo), Vigo, Espazo Anexo, MArCo, 2005.
X Certame de Artes Plásticas Isaac Díaz Pardo (catálogo). A Coruña, Diputación Provincial, 2007.
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“No parque” es una obra de juventud, realizada todavía en la facultad de bellas artes, por lo que nos extraña su fuerte deuda con los 
expresionismos de los años ochenta en su formato de grandes dimensiones y en su realización con un dibujo conscientemente apenas si 
encajado para poner el énfasis en el valor expresivo del color, tanto en lo que respecta a la factura muy gestual como a las propias gamas 
que son las encargadas de transmitir estados de ánimo y contenidos espirituales. se juega entonces con el contraste entre el cálido croma-
tismo del entorno, trasmisores de sentimientos alegres y vitales, y los colores fríos de la figura. (JMLV)

ProCEDENCiA: Donación de la autora.
iNsCriPCioNEs: firmado al dorso en el bastidor central “Carmen Hermo”.
EXPosiCioNEs: i Certamen de Artes Plásticas isaac Díaz Pardo, itinerante por la provincia de A Coruña, Diputación de a Coruña, 1989.
rEProDuCCioNEs: I Certamen de Artes Plásticas Isaac Díaz Pardo (catálogo). A Coruña, Diputación Provincial, 1989.
BiBLioGrAfíA soBrE LA oBrA: I Certamen de Artes Plásticas Isaac Díaz Pardo (catálogo). A Coruña, Diputación Provincial, 1989.

BioGrAfíA

María del Carmen Hermo sánchez nació en A Coruña en 1967. Es licenciada por la facultad de Bellas Artes de la universidad de salamanca y Doctora 
por la universidad de Vigo. Desde el año 1991 es profesora en la Escola superior de restauración e Conservación de Bens Culturais de Galicia. Es tam-
bién autora del libro “Pintar en la era digital”, servizo Publicacións Deputación Provincial de Pontevedra, 2005. obtuvo la beca “Novos Valores” en la 
XiX Bienal internacional de Arte de Pontevedra, en1990 y se obra fue recompensada, entre otros, con el primer premio Auditorio de Galicia, santiago 
de Compostela (2001) y el primer premio Arte Xove Galega (2007). (JMLV)

BiBLioGrAfíA

Arquitecturas (catálogo), Pontevedra, Pazo da Cultura, 2002.
Carmen Hermo (catálogo), Madrid, Casa de Galicia - Xunta de Galicia, 2003.
Catálogo I Certamen de Artes Plásticas Isaac Díaz Pardo, A Coruña, Diputación Provincial, 1989.
Enciclopedia Galicia Arte. Arte Contemporánea I, A Coruña, Hércules de Ediciones, 1993.
Galicia Terra Única (catálogo), A Coruña, Xunta de Galicia, 1997.
Senso (catálogo), Madrid, instituto Cervantes de Viena, 2001.

CArMEN HErMo [Mª Carmen Hermo sánchez] (1967)

No parque

Pigmentos naturales con látex sobre tela, 130x162 cm., 1988 ca.
firmado en el ángulo inferior derecho “Carmen”.

imprenta Provincial
Número de inventario: 1345
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Agustín de la Herrán, ganador del concurso público organizado por la Diputación de A Coruña, concibe un monumento adaptado al 
tema solicitado en las  prescripciones técnicas, “Monumento al emigrante gallego”. su planteamiento es la utilización de un lenguaje es-
cultórico ecléctico que se adapta a un contenido alegórico. Desde un punto de vista formal el escultor utiliza un lenguaje clásico en el que 
dialogan formas realistas con otras de figuración sintetizada y, finalmente, elementos de abstracción geométrica, todos ellos supeditados 
a un programa alegórico. 
El contenido alegórico de la escultura plantea un discurso en el que la figura central representa a un gallego emigrante en el momento de 
emprender su éxodo particular portando como único equipaje una maleta y una hamaca. El autor explica en su proyecto que el personaje 
“al estar situado cerca del espectador debe estar realizado con el máximo de realismo y detalles”.
A la derecha de la composición se incluye la representación de un menhir en forma de ancla estilizada como representación de la tierra 
natal que deja el emigrante caminando hacia otro menhir, de modernas formas arquitectónicas, que representa el progreso y el futuro de 
los nuevos países que suponen su esperanza de mejora de vida. En el centro de la composición se incluye un roble en alusión a las palabras 
de Manuel Murguía: “La importancia del roble en nuestro pueblo indica bien a las claras que fue un árbol unido a primitivas prácticas 
religiosas, y muy en especial a las druidas deerivadas del culto del árbol sagrado de los celtas”.
finalmente el discurso alegórico del monumento se cierra con una gaviota en vuelo que deja su huella en la piedra con la siguiente ins-
cripción: “Leva o noso amor os galegos espallados polo mundo”. (AGM)

ProCEDENCiA: Concurso público.

AGusTíN DE LA HErrÁN [Agustín de la Herrán Matorras] (1932)

Monumento al emigrante gallego

Aleación inoxidable con pátina de bronce, mármol rojo aglomerado y granito, 420x300 cm. (aprox.), 1993.
Plaza pública en fisterra

Número de inventario: 0771
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BioGrAfíA

Agustín de la Herrán Matorras, nació el 7 de abril de 1932 en Bilbao descendiente del general san Martín Matorras, emancipador de Argentina, Chile 
y Perú. Tras estudiar Derecho en Deusto y salamanca, se traslada en 1955 a Barcelona estudiando en la Escuela de Bellas Artes de sant Jordi, siendo 
discípulo del escultor federico Marés. En 1957, se instala en a Madrid, teniendo actualmente abierto su taller en Coslada. Posee una obra pública y 
monumental muy extensa repartida por varios continentes, así como una abundante producción religiosa, por ejemplo, en la provincia de A Coruña es el 
autor de los relieves del bautismo, la Ascensión del señor y las esculturas de la Virgen de las flores y de santiago Apóstol, de la Parroquia de santiago 
Apóstol de Arteixo. Entre sus grandes obras monumentales destacan El Vía Crucis de Claretian House studies, Washington y el monumento a la Virgen 
de Quito, el mayor monumento de Latinoamérica. fue Primer Premio de la Exposición de Arte sacro (1954); Primera Medalla del salón de otoño, 
Madrid (1967) y Medalla “Mateo inurria” (1968).  (JMLV)

BiBLioGrAfíA

CAMPoY, Antonio Manuel, Diccionario crítico del Arte Español Contemporáneo, Madrid, 1973.
MoNTEJANo MoNTEro, i., La escultura de Agustín de la Herrán, Bilbao, 1978.
MArTíN DE rETANA, José María, Pintores y escultores vascos de ayer, hoy y mañana. vol. XXii, Bilbao, La Gran Enciclopedia Vasca, 1980.
sAiZ NAVArro, J.M., Gran enciclopedia de Madrid, Castilla y La Mancha. tomo Viii, Madrid, 1984.
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Dibujo perteneciente a la colección personal que el escritor Wenceslao fernández flórez poseía en su residencia de verano Villa flo-
rentina, en Cecebre, Cambre, A Coruña. La Diputación Provincial adquirió la casa a sus herederos, en 1999, y hoy es gestionada por la 
fundación Wenceslao fernández flórez. 
M. Hevia realiza en 1930 un retrato del escritor siguiendo los planteamientos técnicos utilizados durante la segunda mitad del siglo XiX 
por los dibujantes litógrafos, cuya intención era la de reproducir imágenes de una sóla tinta en hojas de un papel especial para litografía 
que se intercalaba entre las páginas del texto. La aplicación del trazo se realiza a través de un dibujo punteado y lineal que permite la 
reproducción en los medios tipográficos utilizados por la prensa y la imprenta del primer tercio de siglo XX. Por esos años el trabajo 
de estos dibujantes quedará en desuso debido a la aparición de técnicas de impresión que permitian transferir las imágenes fotográficas 
a los clichés de metal utilizados para las labores tipográficas. A su vez estas técnicas tipográficas quedarán obsoletas con la aparición 
de las técnicas de impresión offset, que se implantarán a principios de los años sesenta en los principales periódicos de Estados unidos, 
difundiéndose con posterioridad por todo el mundo.
En este tipo de trabajos pensados para la reproducción litográfica o tipográfica lo que importaba principalmente era aportar una imagen 
fiel del retratado, siendo frecuentes los planteamientos en tres cuartos o perfil, como es este caso. (AGM)

M. HEViA

Retrato de perfil de Wenceslao Fernández Flórez

Tinta sobre papel, 26x18 cm., 1930.
firmado y datado en el ángulo inferior derecho “M. Hevia / 30”, ángulo inferior izquierdo “Wenceslao fernández flórez”.

fundación Wenceslao fernández flórez
Número de inventario: 1129
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Anne Heyvaert conoce las técnicas del grabado en sus diferentes técnicas desde una edad muy temprana ya que su padre tenía un taller 
de serigrafía en francia, donde comenzó a interesarse por la obra gráfica. su padre era un artista minimalista belga y el ambiente que 
respira en su casa la orienta a plantearse sus estudios artísticos. La profesión de su padre es la causa del nomadismo de Anne Heyvaert 
que nace en Memphis, Estados unidos y se traslada posteriormente a francia donde pasa su infancia y adolescencia. Tras casarse en 
España, reside en santiago de Compostela y A Coruña. Estos datos biográficos son vitales para entender el contenido conceptual de una 
artista que ha convivido frecuentemente con embalajes, papeles que envuelven objetos, cajas de cartón y mapas, que se han convertido en 
su temática principal con el paso de los años.
“sin título (caja de cartón semiabierta)”, un grabado estampado sobre papel está presentado dentro de una caja de cartón haciendo ese 
doble juego en el que la realidad hace de soporte a la ilusión representada. se trata de un aguafuerte combinado con aguatinta y punta 
seca grabado y estampado por la autora en el Centro internacional de la Estampa Contemporánea de Betanzos (A Coruña), lugar donde 
ejerció la labor de directora artística durante algunos años. El grabado obtuvo la mención honorífica en el Premio Nacional de Grabado 
y Arte Gráfico, Calcografía Nacional, real Academia de Bellas Artes, celebrado en Madrid en 2002. La minuciosidad, la buena factura, 
el buen registro de las diferentes planchas de color y la destreza técnica al combinar las diferentes técnicas de grabado distinguen a esta 
obra como una de las mejor realizadas de la producción de la grabadora. (AGM)

ProCEDENCiA: Contraprestación por convenio de la fundación Centro internacional de la Estampa Contemporánea, Betanzos, A Coruña.

ANNE HEYVAErT (1959)

Sin título (caja de cartón semiabierta)

Aguafuerte, aguatinta y punta seca sobre papel, estampado con plancha de cobre, 22x47,4 cm., 2002.
firmado en el ángulo inferior derecho “AHeyvaert”, tirada en el ángulo inferior izquierdo “45/60”.

Biblioteca de la Diputación Provincial
Número de inventario: 1323
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En la obra de Anne Heyvaert es frecuente comprobar el juego conceptual que establece con las diferentes técnicas del  dibujo y la percep-
ción de la realidad. En “Mapa desplegando”, obra con la que es premiada en el Xi Certamen de Artes Plásticas isaac Díaz Pardo, esta-
blece un irónico guiño a la modificación y alteración de una realidad preestablecida en una litografía que reproduce un mapa del norte de 
Galicia al dibujar, sobre él, la imagen plegada del mismo fragmento cartográfico. La fusión de técnicas, el juego ilusorio de introducir las 
sombras y el volumen del mapa plegado sobre la superficie plana de una litografía que ejerce las funciones de soporte crean una paradoja 
visual al estilo del que rene Magritte, el surrealista belga, planteaba en sus dibujos y lienzos. De esta manera la pintora y grabadora hace 
un guiño a la tradición de la vanguardia histórica belga, tierra natal de su padre. (AGM)

ProCEDENCiA: Xi Certamen de Artes Plásticas isaac Díaz Pardo.
iNsCriPCioNEs: Al dorso en el ángulo inferior derecho “Anne Heyvaert”.
EXPosiCioNEs: Xi Certame de Artes Plásticas isaac Díaz Pardo. Exposición itinerante por la provincia de A Coruña, Diputación de A Coruña, 2011.
rEProDuCCioNEs: XI Certame de Artes Plásticas Isaac Díaz Pardo, A Coruña, Deputación Provincial, 2011, p. 45-46.
BiBLioGrAfíA soBrE LA oBrA: XI Certame de Artes Plásticas Isaac Díaz Pardo, A Coruña, Deputación Provincial, 2011.

ANNE HEYVAErT (1959)

Mapa desplegando

Dibujo y litografía sobre impresión digital en papel, 76x56 cm., 2009 ca.
Edificio “La Milagrosa”

Número de inventario: 1619
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ANNE HEYVAErT (1959)

Cajas sobre cartón I

Tizas sobre cartón abierto, 109,5x109,5 cm., 1999 ca..
Edificio “La Milagrosa”

Número de inventario: 1196
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La pintora y grabadora Anne Heyvaert es premiada en el Vi Certamen de Artes Plásticas isaac Díaz Pardo con el dibujo al pastel “Cajas 
sobre cartón i” de la serie “Cajas de cartón”, una interesante evolución de su actividad como grabadora en la que ha cosechado impor-
tantes éxitos y galardones. 
La multiplicación serial que está implícita en todo el proceso de la práctica del grabado, constituye el eje central y, al tiempo, el motor 
conceptual de la obra de Anne Heyvaert. La obra parte del cuestionamiento sobre conceptos contrapuestos: representación y realidad, 
ilusión y tridimensionalidad, imagen y soporte, etc. se trata de una representación “realista” de un objeto, una caja de cartón dibujada 
sobre su soporte topológico, una verdadera caja de cartón abierta. El interés por representar la artista insistentemente cajas de cartón 
es por las referencias que tienen como valor simbólico de continente, mudanza, memoria, misterio, secretos…, además de ofrecer unas 
formas geométricas muy interesantes para conseguir juegos plásticos de composición y de luces…
El interés de la artista por la temática de las cajas de cartón tiene su origen en sus años de formación en la Escuela de Bellas Artes de París 
donde dibujaba papeles y embalajes. siempre estuvo interesada por el misterio del papel y por su propiedad utilitaria de envolver cosas. 
Es por ello que desde entonces estudia los materiales y los contrastes que se producen entre ellos –cartón, plásticos, papeles, cristales–, 
buscando el juego, el ritmo que crean las líneas. La artista manifiesta que mantiene el tema de las cajas porque es una excusa para seguir 
investigando la presencia de cada elemento, que cada uno ocupe su lugar exacto. También encuentra un sentido de humanización en los 
objetos que representa de ahí que, según ella, algunas cajas están tristes y otras alegres. son sólidas o frágiles, enigmáticas y apartadas o 
cálidas y próximas…
Desde un punto de vista formal sus dibujos y grabados son minuciosos y de ejecución lenta y meditada, la artista ejerce sobre ellos un in-
tenso proceso reflexivo para componer los ritmos, buscar el trazo adecuado de las líneas y elegir la textura del papel o el cartón. (AGM)

ProCEDENCiA: Vi Certamen de Artes Plásticas isaac Díaz Pardo.
EXPosiCioNEs: Vi Certame de Artes Plásticas isaac Díaz Pardo. Exposición itinerante por la provincia de A Coruña, Diputación de A Coruña, 1999.
rEProDuCCioNEs: VI Certame de Artes Plásticas Isaac Díaz Pardo, A Coruña, Deputación Provincial, 1999, pp. 62-63.
BiBLioGrAfíA soBrE LA oBrA: VII Certame de Artes Plásticas Isaac Díaz Pardo, A Coruña, Deputación Provincial, 1999, pp. 62-63.

BioGrAfíA

Anne Heyvaert. Memphis, Estados unidos, 1959. Licenciada en Bellas Artes por la École Nationale supérieure des Beaux-Arts de París (1978-1984), 
realiza un posgrado en la especialidad de grabado en la École des Arts et Métiers de Luxemburgo (1991-1993), y complementa su formación con la 
realización de estancias para perfeccionar técnicas de grabado calcográfico y técnicas de estampación en el taller de Torben Bo halbirk, Paris; Taller 
Empreinte, Luxembourg; fundación CiEC, Betanzos; Arteleku, san sebastián, etc. obtiene el doctorado en Bellas Artes en la facultad de Bellas Artes 
de Pontevedra, en 2010. En la actualidad es profesora en el Departamento de Dibujo de la facultad de Bellas Artes de Pontevedra, puesto que ostenta 
desde 2000. Es profesora de grabado calcográfico en cursos monográficos en la fundación CiEC de Betanzos, A Coruña, desde 1998, institución de la 
que fue directora adjunta desde 1998 a 2000.
Anne Heyvaert utiliza un lenguaje realista con el que desarrolla sus dibujos y grabados con especial maestría. La mímesis de la realidad la utiliza hacia 
los años ochenta y noventa con la intención de desarrollar una excelente técnica en los diferentes campos del grabado y para conseguir con ella unos 
inmejorables resultados que rozan el hiperrealismo, aunque su temática sea más intimista y centrada en sencillos objetos inanimados que le sirven como 
modelo. A finales de los años noventa se produce en su obra un cambio, al introducir como soporte o como elementos añadidos a sus obras el propio 
objeto que le sirve como modelo. Estos recursos crean paradojas entre el objeto real y la imagen reproducida a través de diferentes técnicas, establecién-
dose una relación diferente entre la mímesis y la realidad, entre el objeto representado y el propio objeto.
su trabajo como grabadora ha sido premiado en diferentes certámenes y eventos, entre los que se destacan las menciones honoríficas del Premio Nacio-
nal de Grabado de la Calcografía Nacional, Madrid, en las convocatorias de 1997 y 2002; Premio José Luis Morales y Marín en el Xi Premio Nacional 
de Grabado, Museo del Grabado Español Contemporáneo de Marbella, 2003; Prix rocheron, París, 1980; o el premio adquisición del Vi Certame de 
Artes Plásticas isaac Díaz Pardo, A Coruña, 1999. Ha realizado una importante labor expositiva, tanto de forma individual como colectiva, en diferen-
tes museos y galerías de arte de España y resto de Europa. su obra figura en importantes colecciones públicas y privadas entre las que se pueden citar, 
Bibliothèque Nationale, París; Biblioteca Nacional, Madrid; Calcografía Nacional, Madrid; fundación CiEC, Betanzos, A Coruña, fundación Museo 
del Grabado a la Estampa Digital, riveira, A Coruña; Museo del Grabado Español Contemporáneo, Marbella; universidad de A Coruña; universi-
dad de Vigo; Diputación de A Coruña; Ayuntamiento de Betanzos; Xunta de Galicia; Arteleku, san sebastián; iwasaki Museum , Kanagawa, Japón; 
Muzeum Narodowe W Poznaniu, Poznan (Polonia); Ministère de l´Egalité des chances, Luxemburgo; Print Archives of the icelandic Printmakers As-
sociation, reykjavik (islandia); Museo De Arte do río Grande, Porto Alegre (Brasil); fundación Gonzalo Torrente Ballester, santiago de Compostela; 
C.G.A.C., Centro Galego de Arte Contemporánea, santiago de Compostela, etc. (AGM)

BiBLioGrAfíA

Anne Heyvaert: Dibujos y pinturas (catálogo), Madrid, Ed. Galería Xanon, 2003.
Anne Heyvaert: Grabados 1991-2001, Pontevedra, Caja Madrid,  2002.  
Anne Heyvaert: Cajas en cartón, Vigo, Galería Abel Lepina, 1999.
ELorriETA, isabel; ruiZ DE sAMANiEGo, Alberto, De Memphis a Finisterre – Doblar lo real (catalogo), A Coruña, Museo del Grabado a la Estampa Digital, 
riveira, 2008.
GArriDo MorENo, Antonio; GoNZÁLEZ-ALEGrE, Alberto, Anne Heyvaert: Cajas y mapas. Cartons et cartes (catálogo), Lugo, Galeria de Arte Clérigos, 1998.
Re-Presentación, (catalogo), santiago de Compostela, Consellería de innovación, industria e Comercio, Xunta de Galicia, 2006.
VI Certame de Artes Plásticas Isaac Díaz Pardo, A Coruña, Diputación Provincial, 1999.
XI Certame de Artes Plásticas Isaac Díaz Pardo, A Coruña, Diputación Provincial, 2011.
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“Milk-pop”, fotomontaje infográfico realizado por Patricia iglesias Pereira, es un buen ejemplo de cómo las nuevas tecnologías infor-
máticas se han introducido en el campo del arte, ocupando un lugar junto con técnicas tradicionales como la pintura o el grabado. Es 
especialmente en este campo donde mayores éxitos están obteniendo.
Milk-pop, un muñeco de plastilina fotografíado y repetido de un modo reiterado por parte de la artista, tiene algo de guiño y juego en el 
que se busca la complicidad del espectador. realizado con una marcada ingenuidad, casi como una mascota de un evento deportivo o un 
muñeco de animación 3D, nos exige como observadores que reconozcamos la presencia de un nuevo ser que se nos presenta casi como 
en un retrato de familia, incluida su propia mascota.
Desde el nombre hasta el modo de presentarnos al personaje, Patricia iglesias quiere crear un icono vinculable con los productos de 
consumo de nuestra sociedad y convertirlo en productor estético y artístico, en la misma línea que Warhol lo había hecho con sus sopas 
Campbell. (JMM)

ProCEDENCiA: Donación de la autora como contraprestación a la concesión de una Beca de Perfeccionamiento de Estudios Artísticos, 2001-2002.

BioGrAfíA

Patricia iglesias Pereira. Betanzos (A Coruña) 1975. Licenciada en Bellas Artes por la universidad de Vigo (Pontevedra), especialidad de Escultura 
entre 1990-1994. realiza los cursos de doctorado en la universidad de Vigo en el bienio 1999-2000. recibió dos becas de la Diputación de A Coruña 
para el perfeccionamiento de estudios artísticos en Barcelona durante el curso 2001/2002 en la Escuela de fotografía Grisart y en el curso 2002/2003 en 
la Escuela de Arte y Diseño Llotja. Actualmente está investigando para llevar a cabo una tesis doctoral y desarrollar una actividad artística vinculada 
con dicha investigación. su formación se completó con diferentes talleres en Xilografía, Litografía, serigrafía, foto-xilografía realizados en CiEC de 
Betanzos y en el CGAC de santiago de Compostela. (JMM)

BiBLioGrAfíA

Bichita present “I promise never make art again” (catálogo), Pontevedra, Caja Madrid, 2002.

PATriCiA iGLEsiAs PErEirA (1975)

Milk-Pop

fotomontaje infográfico con un muñeco de plastilina sobre papel, 56x75 cm., 2002 ca.
Edificio “La Milagrosa”

Número de inventario: 1324
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Xurxo insua Pardo ha trabajado con la técnica del collage desde sus años de formación en la facultad de Bellas Artes de Pontevedra. 
Entiende que a través del proceso del collage consigue dotar a los objetos seleccionados de una nueva vida más allá del significado que 
éstos habían conseguido en el pasado a través de procesos de culturización.
Por eso, en la serie de Collages Libre, reflejarse y expandirse, se puede comprobar cómo la intención última de insua Pardo es crear una 
relación polémica entre diferentes iconos visuales que, si bien no es necesario que se reconozcan, apelan a nuestra historia cultural. La 
suma de cartas del tarot del siglo XVi, o con modelos del XVi, con escenas de danza contemporánea, imágenes desdibujadas de obras 
renacentistas como el David, o símbolos del constructivismo como el monumento a la tercera internacional, son prueba de ello. Es ade-
más una tensión forzada, que adopta la apariencia de un tríptico, cuando en realidad es un todo continuo que fluye dentro y fuera del 
cuadro, que podría mantener el mismo proceso de libre asociación que hemos visto hasta el infinito.
El uso de serigrafía y collage, desde un punto de vista técnico, también permite pensar en una reflexión sobre la capacidad de reproduc-
tividad de los objetos. (JMM)

ProCEDENCiA: Vii Certamen de Artes Plásticas isaac Díaz Pardo.
EXPosiCioNEs: Vii Certame de Artes Plásticas isaac Díaz Pardo. Exposición itinerante por la provincia de A Coruña, Diputación de A Coruña, 2001.
rEProDuCCioNEs: VII Certame de Artes Plásticas Isaac Díaz Pardo, A Coruña, Deputación Provincial, 2001.
BiBLioGrAfíA soBrE LA oBrA: VII Certame de Artes Plásticas Isaac Díaz Pardo, A Coruña, Deputación Provincial, 2001.

BioGrAfíA

Xurxo ínsua Pardo nace en 1978 en Villalba, Lugo. Desde los 14 años reside en Viveiro. Estudia Bellas Artes en la universidad de Vigo en 1996 y co-
mienza a trabajar con renata otero en exposiciones para la Librería Balteria. Desarrolla la técnica del collage y expone en el Claustro de san francisco 
de Viveiro, Collages y Grabados. Entre 1999 y 2000 reside en Eire gracias a una beca Erasmus y colabora con artistas como Xu Bing y federico Guzmán 
para la Bienal EV-A 2000 de Limerick. Participa en exposiciones colectivas en Pontevedra, santiago y otros lugares. (JMM)

BiBLioGrAfíA

VII Certame de Artes Plásticas Isaac Díaz Pardo (catálogo), A Coruña, Diputación Provincial, 2001, pp. 94-96

XurXo íNsuA [Xurxo ínsua Pardo] (1978)

Collage libre (reflexarse e expandirse)

Acrílico y serigrafía sobre loneta, 110x200 cm., 2001 ca.
Palacio Provincial

Número de inventario: 1301
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Litografía alegórica y escenográfica con cierta inspiración surrealista. Prima el decorativismo en una composción en la que no faltan los 
elementos oníricos tales como un espacio vacío creado con unas marcadas y geométricas líneas de fuga que recuerdan ciertos dibujos 
del pintor español salvador Dalí. En esta misma dirección se puede enmarcar un poderoso y ágil dibujo en el que se da rienda suelta al 
arabesco. Los elementos que integran la composición aluden a un mundo inspirado en la mitología y el mundo clásico con la inclusión 
del caballo alado, la máscara de bóvido con rostro humano, las cornucopias florales, la visión del cosmos, el ánfora y el ave. Todos los 
motivos son pretextos para dar rienda suelta a su caligráfico dibujo y a las excelentes dotes como litógrafo. (AGM)

ProCEDENCiA: Contraprestación por convenio con la fundación Centro internacional de la Estampa Contemporánea, Betanzos, A Coruña.

BioGrAfíA

Lyubomir Jordanov, Burgas, Bulgaria, 1934. Pintor, escenógrafo y artista gráfico, entra en contacto con la pintura y el arte a edad muy temprana de la 
mano de su padre también pintor. ingresa posteriormente en la Academia de Artes N. Paviovich de sofía. En 1958 se gradúa en la Academia de Arte de 
Bulgaria como escenógrafo, ampliando sus estudios en Litografía en Berlín y Dresde donde conoce al pintor otto Diks. En 1961 entra a trabajar en la 
Televisión Nacional de Bulgaria como pintor-realizador general, puesto que ha desempeñado durante 32 años, con más de 1000 películas en su haber.
La actividad de la escenografía la ha desarrollado en muy diversos campos: teatros, ballets, musicales…, siendo el encargado de muchos de los grandes 
montajes del Teatro Nacional y la Ópera Nacional de sofía.
su fama dentro de la litografía a nivel europeo le ha llevado a dirigir numerosos talleres en esta disciplina, entre los que cabe citar los de: sofía (Bulgaria), 
Madrid (Galería Brita Prinz), Buoncovento (italia), etc. Desde 1991 es invitado por la fundación CiEC, Centro internacional de la Estampa Contem-
poránea, (Betanzos, A Coruña) para ejercer su magisterio en esta materia. Entre sus numerosos galardones destaca el Primer Premio de la Bienal Gráfica 
de Varna, Bulgaria. su obra forma parte de importantes colecciones públicas y privadas entre las que se pueden citar: Galería Nacional de Arte, sofía, 
Bulgaria; Galería Municipal de Arte, sofía, Bulgaria; Galería Municipal de Arte, Moscu, rusia; Galería Ludovico, Colonia, Alemania; Galería Mons, 
Noruega; Colección privada de la Princesa de Japón; Colección del Banco de inversiones, sofía, Bulgaria; Colección privada de la reina de Holanda; 
Colección de la Embajada de Bulgaria en Berlín; fundación CiEC, Betanzos, A Coruña, España. (AGM)

BiBLioGrAfíA

PENAs, Ánxeles, Lyubomir Jordanov: el mago de la litografía (catálogo), Betanzos, fundación CiEC, Centro internacional de la Estampa Contemporánea, 2006.
JorDANoV, Lyubomir; NiKoLoV, Yuri, The bulgarian Black Sea coast, sofia, sofia-Press, 1971.

LYuBoMir JorDANoV (1934)

Sin título

Aguafuerte y aguatinta sobre papel, 76x57 cm. (papel) 48x36,8 cm. (mancha), 1997 ca.
firmado en el ángulo inferior derecho “Jordanov”, tirada en el ángulo inferior izquierdo “92/100”

Biblioteca de la Diputación Provincial
Número de inventario: 1541
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José Juncosa reconoce que le gusta representar el efecto de masa y “hablar de los espacios, las arquitecturas con su luz y todo bajo la aten-
ta mirada del tiempo, su triste pasar y la impronta de su pátina en las personas y las cosas” y que sus referentes son: “artistas tan dispares 
como Vaquero Turcios, Morandi, Diebenkorn, los Barrocos, el Genovés urbanita de aquella exposición de los 90 en Gijón; o hablar de 
la honda huella que me dejó la visita a la exposición de Edward Hopper en la fundación Juan March en el 89 en una sala prácticamente 
vacía”. (JMLV)

ProCEDENCiA: iX Certamen de Artes Plásticas isaac Díaz Pardo.
EXPosiCioNEs: iX Certame de Artes Plásticas isaac Díaz Pardo. Exposición itinerante por la provincia de A Coruña, Diputación de A Coruña, 2005.
rEProDuCCioNEs: IX Certame de Artes Plásticas Isaac Díaz Pardo, A Coruña, Deputación Provincial, 2005, p. 87
BiBLioGrAfíA soBrE LA oBrA:  IX Certame de Artes Plásticas Isaac Díaz Pardo, A Coruña, Deputación Provincial, 2005.

BioGrAfíA

José Juncosa rivera nació en Barcelona en 1964. Es graduado en Artes Aplicadas y oficios Artísticos, especialidad decoración, en la Escuela de Artes 
Decorativas de Madrid (1989), Licenciado en Bellas Artes por la universidad Complutense de Madrid (1997), especialidad de Grabado. Desde finales 
de los noventa del siglo pasado reside en A Coruña. Participó en el Taller Pablo ruiz Picasso impartido por Juan Genovés. En el MACuf de A Coruña 
el año 1999. (JMLV)”

BiBLioGrAfíA

Dez+Dez (catálogo), santiago de Compostela, Consellería de Cultura, Comunicación social e Turismo de la Xunta de Galicia. 2001.
7 6 7” (catálogo), A Coruña, MACuf y las fundaciones Eugenio Granell, Laxeiro y Luis seoane, 2002. 
IX Certame de Artes Plásticas Isaac Díaz Pardo (catálogo), A Coruña, Diputación Provincial, 2005.

JosÉ JuNCosA riVErA (1964)

Poboado

Técnica mixta sobre lienzo, 162x114 cm., 2005.
firmado en el ángulo inferior derecho.

Edificio “La Milagrosa”
Número de inventario: 1429
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omar Kessel en los últimos años está vinculado a la fundación Centro internacional Estampa Contemporánea de Betanzos, como do-
cente en la disciplina de grabado y donde desarrolla una buena parte de su producción como artista plástico. El linóleo “Mira que eres 
linda ii” es uno de sus trabajos orientados al mercado expositivo y en el que el artista da crédito de su buen hacer en esta técnica. Desde 
el punto de vista estilístico plantea una obra expresionista con altas dosis primitivistas, aspecto que en omar se convierte en biográfico ya 
que en su tierra natal, Cuba, el sincretismo de las religiones y costumbres africanas con las europeas es frecuente. La santería y el vudú en 
sus ritos, así como la frondosidad natural del trópico generan los componentes presentes en la composición: danza, chamanismo, frutas, 
erotismo y un claro componente primitivista. frente a ello una composición que contrapone un retrato en primer plano que introduce 
una escena de bailes tribales religiosos en una atmósfera densa y con un fuerte componente dinámico.
Desde un punto de vista técnico el artista recurre a la técnica del linóleo realizado con cinco estampaciones superpuestas en colores ocre, 
ocre tostado, cian, verde y negro a la plancha perdida, un método que exige un control perfecto del ajuste de los diferentes regristros para 
conseguir las tonalidades cromáticas y la nitidez exacta en los campos de color, algo imprescindible para una imagen en la que la línea 
define a las figuras con un perfecto trazo. El conjunto remite a la estética de las vanguardias históricas, guardando una estrecha relación 
con algunos de los los artistas alemanes de Die Brucke, en especial Emil Nolde. (AGM)

ProCEDENCiA: Contraprestación por convenio con la fundación Centro internacional de la Estampa Contemporánea, Betanzos, A Coruña.

oMAr KEssEL (1953)

Mira que eres linda II

Xilografía sobre linóleo a plancha perdida estampada en papel super Alfa, 47x50,4 cm. (papel) 34,8x44,4 cm. (mancha), 2002
firmado  y datado en el ángulo inferior derecho “omar Kessel 02”, título en la zona inferior central “Mira que eres linda ii”, tirada en el ángulo 

inferior izquierdo “13/60 Betanzos”.
Palacio Provincial

Número de inventario: 1322
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Litografía de carácter descriptivo de la escalera de acceso al Pazo de Mariñán, que evoca la de la fachada del obradoiro de la Catedral 
de santiago de Compostela. La fidelidad de la estampa con el natural es notable y la composición adquiere un punto de vista equiparable 
al de una toma fotográfica. El aspecto masivo de la zona inferior de la litografía contrasta con la luminosidad que se consigue en la zona 
superior. Estampado con tinta sepia, el grabado adquiere un tono romántico y nostálgico. (AGM)

ProCEDENCiA: Contraprestación por convenio con la fundación Centro internacional de la Estampa Contemporánea, Betanzos, A Coruña.

oMAr KEssEL (1953)

Pazo de Mariñán

Litografia sobre papel super, 38,7x56,2 cm. (papel), 21x31,7 cm. (mancha), 2009.
firmado en el ángulo inferior derecho “omar Kessel 09”, título en la zona inferior central “Pazo de Mariñán”,

tirada en el ángulo inferior izquierdo “139/250 Betanzos”.
Biblioteca de la Diputación Provincial

Número de inventario: 1535
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Litografía estampada con una sola tinta que pertenece a una edición exclusiva realizada sobre piedra en los talleres de la fundación 
CiEC, en octubre de 2008, para la Diputación Provincial que conserva la totalidad de la tirada de cien ejemplares.
La composición de la estampa es una superposición de diferentes motivos existentes en el pazo, tales como la balaustrada de la terraza, 
la puerta de entrada principal al conjunto monumental y unas formas zoomórficas dispuestas simétricamente que enmarcan la zona in-
ferior de la imagen. En su conjunto la imagen resultante adquiere un halo de misterio que se ofrece al espectador para su interpretación. 
El tono sepia aporta un aire melancólico y clásico a la composición. (AGM)

ProCEDENCiA: Contraprestación por convenio con la fundación Centro internacional de la Estampa Contemporánea, Betanzos, A Coruña.

BioGrAfíA

omar Kessel. La Habana, Cuba. 1953. Pintor y grabador cubano graduado en la Escuela Provincial de Artes Plásticas “san Alejandro” de La Habana 
y, también obtiene la graduación de artes plásticas en el instituto superior de Artes de la Habana. Es miembro de la unión Nacional de Escritores y 
Artistas de Cuba (uNEAC) y del Taller Experimental de Gráfica de La Habana.
Desde 1974 realiza múltiples exposiciones en Cuba hasta que a principios de la década de los noventa viaja a España para fijar su residencia en Betan-
zos, A Coruña. Desde la fundación Centro internacional de la Estampa Contemporánea ejerce la función de Director de Talleres. Compagina su labor 
creativa con la docente, impartiendo cursos de grabado en el Museo de Bellas Artes de A Coruña y en la fundación CiEC de Betanzos.
Desde su llegada a España ha realizado exposiciones individuales y colectivas en diferentes localidades gallegas, europeas y americanas. su obra ha sido 
objeto de premios y menciones en Cuba y España. (AGM)

BiBLioGrAfíA

PENAs, Ánxeles, “Grabados de omar Kessel”, en Exposiciones 2003-2004 (catálogo), Betanzos, fundación CiEC, Centro internacional de la Estampa Contemporánea, 
2004.
Visos roDríGuEZ, Mercedes (dir.), Colección de Arte del Ayuntamiento de A Coruña, Pintura, Dibujo, Grabado, Escultura (Tomo i), A Coruña, Ayuntamiento de  
A Coruña, 2009.

oMAr KEssEL (1953)

Pazo de Mariñán

Litografía sobre papel super, 77x56 cm. (papel), 42x34,5 cm. (mancha), 2008.
firmado  y datado en el ángulo inferior derecho “omar Kessel 08”, título en la zona inferior central “Pazo de Mariñán”,

tirada en el ángulo inferior izquierdo “34/100 Betanzos”.
Biblioteca de la Diputación Provincial

Número de inventario: 1538
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“sin título” serigrafía sobre impresión digital del artista argentino Erik Kirksaether, fue seleccionada con el primer premio en el iV 
Premio internacional de Arte Gráfico Jesús Núñez, celebrado en la sede de la fundación CiEC, Centro internacional de la Estampa 
Contemporánea de Betanzos, en 2009.
se trata de una obra de indudables sugerencias basada en una imagen digital que representa las formas de un cubo permeable sobre la 
que se superpone la silueta en serigrafía de otra visión parcial del mismo. El diálogo de las dos técnicas, las texturas producidas sobre el 
soporte y la contundencia de la imagen confieren al grabado sus características más sobresalientes. La evanescencia de los contornos de 
la impresión digital y el ambiente difuso contrasta con la racionalidad cartesiana de la geometría creando dos visiones distintas de un 
motivo armónico. El artista sobre su obra manifiesta que “toda técnica es válida, siempre que cumpla una función. Algunas personas 
valorarán más la artesanía y el trabajo a mano, mientras otros valorarán más las nuevas tecnologías. En mi caso, suelo combinar la fo-
tografía digital con serigrafía, xilografía o grabado calcográfico, porque me permite usar determinadas imágenes que de otra forma no 
podría. La geometría, el uso de cubos, es también otro motivo al que doy vueltas desde hace cinco o seis años y repito ese patrón desde 
distintos puntos de vista”. (AGM)

ProCEDENCiA: iV Premio internacional de Arte Gráfico Jesús Núñez (primer premio).

BioGrAfíA

Erik Kirksaether, Buenos Aires, 1953. Artista argentino asentado en Madrid. En esta ciudad estableció El taller de las Vistillas, donde desarrolla su labor 
creadora y edita obra gráfica de numerosos artistas contemporáneos.
Comienza su formación en el taller de dibujo y grabado de Aida Carballo en Buenos Aires, continuándola en la Escuela Nacional de Artes Gráficas de 
Madrid. Asiste a las clases de Andrés Barajas y Antonio Marcoida, y a los talleres del Círculo de Bellas Artes de Madrid. Entre 1995-1996 es asesor-
experto en Artes Gráficas para el Ministerio de Educación y Ciencia.
Expone de manera regular desde finales de los setenta, tanto en muestras individuales como colectivas, en España y en el exterior. Así por ejemplo, su 
obra se ha visto en el Estímulo de Bellas Artes en Buenos Aires, el salón de otoño de Madrid, el Norwegian international Print, el Museo Torres García 

EriK KirKsAETHEr (1953)

Sin título

Estampación digital y serigrafía sobre papel super Alfa, 76x112cm., 2009.
firmado  y datado en el ángulo inferior derecho “(firma) 09”, tirada en el ángulo inferior izquierdo “1/15”.

Edificio “La Milagrosa”
Número de inventario: 1627
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de Montevideo, el sudo Art Museum de Tokio, el Círculo de Bellas Artes de Madrid o el Centro Cultural recoleta de Buenos Aires. su obra también 
se ha mostrado en las exposiciones que destacan las obras seleccionadas en certámenes de artes gráficas como el Carmen Arozena, el del Museo del 
Grabado Español Contemporáneo de Marbella, el Jesús Núñez de Betanzos, etc.
Kirksaether ha participado como docente en la fundación CiEC de Betanzos, donde siempre ha incidido en el papel creciente de las técnicas digitales 
en las artes gráficas. son muchos los premios recibidos a lo largo de su carrera, pero habría que destacar el primer premio en el Certamen internacional 
de Arte Gráfico Jesús Núñez, organizado por la Diputación de La Coruña y la fundación CiEC en 2009, o el premio “Corzón” del Museo de Arte 
Contemporáneo de Marbella, otorgado en 2010. (AGM)

BiBLioGrAfíA

Fundación CIEC: Centro Internacional de la Estampa Contemporánea: 2005-2006, exposiciones (catálogo), Betanzos, fundación CiEC, 2006.
IV Premio Internacional de Arte Gráfico Jesús Núñez, (catálogo), A Coruña, Diputación Provincial, 2010
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LABrA [José María de Labra suazo] (1925-1994)

Escena de puerto

Técnica mixta sobre muro (mural), 250x400 cm., 1953.
Pazo de Mariñán

Número de inventario: 0823
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Mural realizado en 1953 para la entrada del nuevo edificio de sindicatos de A Coruña situado entre las calles Emilia Pardo Bazán y 
federico Tapia y hoy demolido. fue un encargo a Labra del arquitecto Juan González Cebrián. En 1995 tras una serie de análisis estruc-
turales del edificio se determina la necesaria demolición controlada del edificio por el deterioro de los materiales constructivos utilizados 
en su época. La real Academia Gallega de Bellas Artes Nuestra señora del rosario informó del interés de los dos murales de José María 
de Labra que existían en el vestíbulo y su posibilidad de trasladarlos a otro edificio, ya que el Ministerio de Trabajo y seguridad social, 
su propietario, ofrecía la cesión de los murales a la institución que se hiciera cargo de los gastos de dicho traslado. La Diputación Pro-
vincial de A Coruña asume la responsabilidad del traslado a cambio de obtener la propiedad de los murales. La intervención se realizó 
en tres fases, la primera consistió en la consolidación de los pigmentos, protección de la película pictórica, sujeción del tabique en el que 
se encontraban los murales con una estructura portante, posterior corte del tabique y traslado a un taller donde se realizaría la segunda 
fase. La segunda fase de la intervención consistió en la elaboración y colocación del soporte definitivo tras la eliminación de los restos del 
tabique original. En la tercera fase se llevó a cabo el traslado y ubicación definitiva de las obras en el comedor principal del Pazo de Ma-
riñán, propiedad de la Diputación de A Coruña. una vez trasladadas y colocadas en la situación definitiva se procede al levantamiento 
de las capas de protección de la pintura y la reintegración cromática con acuarela de las pérdidas de película pictórica.
Ambos murales de 250x400 cm., siguen unos esquemas similares a los murales que José María de Labra había realizado poco tiempo 
antes en el Pabellón Gallego de la feria del Campo de Madrid. se trata de una obra de juventud realizada poco después de haber fina-
lizado sus estudios de bellas artes en Madrid. Los murales se enmarcan en la estética que la dictadura promovía en los primeros años 
de la posguerra, dentro de una corriente figurativa de claro posicionamiento poscubista siguiendo la estela del muralismo soviético y 
mexicano de corte social en el que se aporta una visión alegórica y épica del mundo del trabajo. No hay que olvidar que desde finales de 
la segunda Guerra Mundial el muralismo se extendió por los principales países del planeta: Argentina, Brasil, francia, Estados unidos, 
etc. En ambos murales se percibe el sistema de representación que José María de Labra utilizará para la realización de las vidrieras de la 
iglesia de Alcobendas de Madrid, años más tarde. La geometría compositiva utilizada puede entenderse como un antecedente a la línea 
constructivista con la que el autor se afirma como pintor en su obra de madurez y con la que pasará a formar parte en la Historia del 
Arte como uno de los nombres fundamentales de la abstracción geométrica del panorama español.
El mural “Escena de puerto” sigue los esquemas estilísticos y estéticos de los frescos realizados por Daniel Vázquez Díaz sobre la gesta 
colombina en el Monasterio de la rábida, Huelva, en 1929, o en el conjunto de la obra del pintor jienense rafael Zabaleta. José María 
de Labra utiliza una paleta cromática amplia caracterizada por la utilización de colores que rellenan planos geométricos muy definidos 
por una nítida línea de contorno que dan una sensación de macla figurativa al conjunto, de claras connotaciones constructivistas. sitúa 
una composición muy dinámica de personajes sobre un somero paisaje llano y con un horizonte alto de montañas y cielo. El conjunto del 
nutrido número de personajes representan los diferentes trabajos que se realizan en un recinto portuario de pescadores: cosido de redes, 
reparación de cestas, embalado del pescado, transporte del mismo, etc. Dichas actividades están realizadas por personajes de todas las 
edades y géneros –hombres, mujeres y niños– que enfatizan el valor del trabajo colectivo para obtener los recursos naturales del mar. La 
alegoría que aporta un componente épico al mural está presente en la expresión corporal de algunos personajes que, como el hombre 
que sostiene las redes o las mujeres que llevan el pescado en cestas dan una sensación heroica a su trabajo. La sobriedad de los vestidos 
y la uniformidad de unos rostros que se convierten en máscaras enfatizan el trabajo colectivo y eliminan todo atisbo de protagonismo y 
singularidad en los personajes. (AGM)

ProCEDENCiA: Antiguo Edificio sindical A Coruña - Cesión del Ministerio de Trabajo y seguridad social.
rEProDuCCioNEs: BECErro, Marta, Pinturas murais de José María de Labra. Unha intervención urxente no Patrimonio, A Coruña, Diputación Provincial, 1997.
BiBLioGrAfíA soBrE LA oBrA: BECErro, Marta, Pinturas murais de José María de Labra. Unha intervención urxente no Patrimonio, A Coruña, Diputación 
Provincial, 1997.
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LABrA [José María de Labra suazo] (1925-1994)

Escena de feria

Técnica mixta sobre muro (mural), 250x400 cm., 1953.
Pazo de Mariñán

Número de inventario: 0824
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En el caso de “Escena de feria” el esquema y la estructura compositiva vuelven a ser similares a la del mural “Escena de puerto”, aunque 
en este caso la temática se centra en el ámbito rural de una feria de productos agrícolas y ganaderos. En este caso la paleta cromática es 
más amplia que en el mural portuario y los personajes llenan completamente la composición. El pintor se detiene con mayor abundancia 
de detalles en el atuendo de hombres y mujeres, donde existe una mayor variedad de motivos. De igual manera es mayor la representación 
de los productos agrícolas y animales domésticos. si en el caso de la paleta cromática de “Escena de puerto” dominaban los colores fríos, 
en esta composición la paleta cromática es cálida y con una mayor utilización del color. La expresión corporal de los personajes tiene un 
alto componente de dignidad, aspecto que potencia la alegoría que los murales pretenden transmitir sobre la dignificación del trabajo 
colectivo y los frutos que pueden obtenerse de él. (AGM)

ProCEDENCiA: Antiguo Edificio sindical A Coruña - Cesión del Ministerio de Trabajo y seguridad social.
rEProDuCCioNEs: BECErro, Marta, Pinturas murais de José María de Labra. Unha intervención urxente no Patrimonio, A Coruña, Diputación Provincial, 1997.
BiBLioGrAfíA soBrE LA oBrA: BECErro, Marta, Pinturas murais de José María de Labra. Unha intervención urxente no Patrimonio, A Coruña, Diputación 
Provincial, 1997.

BioGrAfíA

José María de Labra suazo nace en A Coruña, en 1925, y tras estudiar en su ciudad natal la carrera de profesor mercantil decide trasladarse a Madrid 
donde se licencia en Bellas Artes en la Academia de san fernando. En 1949 fue pensionado de paisaje en El Paular. sus primeras obras de importancia 
las realiza en 1953 gracias a diferentes encargos como el del arquitecto Miguel fisac para la construcción de las vidrieras para la Capilla del Colegio de 
los Dominicos de Valladolid, las pinturas murales para el Pabellón de A Coruña en la feria del Campo de Madrid, y los frescos del nuevo edificio de 
sindicatos de A Coruña.
Contrae matrimonio en Madrid en 1954 y allí establece su residencia. En este mismo año participa en la primera muestra de arte abstracto celebrada 
en España, en la Galería fernando fe. A partir de entonces José María de Labra comienza a cosechar éxitos a través de premios, encargos y grandes 
exposiciones internacionales. En 1960 forma parte del Grupo Parpalló de Valencia, integrado por sempere y Alfaro, entre otros. se puede decir que si 
desde mediados de los cincuenta Labra había cambiado su estilo hacia la abstracción, a partir de 1960 se vincula totalmente con la tendencia española 
de la abstracción geométrica. En 1961 funda con Carvajal, feduchi y Carlos de Miguel la sociedad de Estudios de Diseño industrial (sEDi). En el 
plano teórico José María de Labra escribe ensayos teóricos sobre sus planteamientos estéticos entre 1968 y 1970. Durante la década de los setenta realiza 
importantes exposiciones por todo el mundo, iniciándose su proyección internacional con el Gran Premio de Pintura de Cagnes-sur-Mer, francia, en 
1971. Entre sus obras más sobresalientes realizadas se encuentran los murales de los aeropuertos de santiago de Compostela y Barajas en Madrid. Entre 
su obra literaria cabe destacar el libro de poemas “Amarama”, presentado en el Kiosco Alfonso de A Coruña, en 1987. José María de Labra fallece en 
Palma de Mallorca el 19 de octubre de 1994.
En el primer lustro de los años cincuenta, obra de juventud del artista, su estética sigue la estela de un poscubismo figurativo que puede vincularse con 
la fuerte influencia que ejerció Daniel Vázquez Díaz en las artes plásticas españolas y que sería potenciada por la dictadura en los primeros años de 
posguerra. En consonancia con la sociedad de la época Labra se especializa en un tipo de pintura religiosa con la que obtiene importantes encargos y 
premios internacionales. En 1955, en la exposición realizada en el Ateneo de Madrid, el pintor sorprende al incluir junto a la pintura religiosa una serie 
de cuadros abstractos o próximos a la abstracción denominados “Construcciones”. Desde entonces se aparta de la figuración para adentrarse en las 
abstracciones geométricas, estética que no abandonará nunca. La modernidad que aporta al panorama español de esos años es recompensada por la 
invitación que Luis González robles le ofrece para participar en una exposición de arte español actual en el Museo de Arte Moderno de río de Janeiro 
junto a Canogar, farreras, Guinovart y Lucio Muñoz. 
José María de Labra es considerado como un destacado representante del constructivismo español y a lo largo de su vida ha dejado, además de su dila-
tada obra pictórica, magníficos ejemplos de murales tridimensionales, diseño industrial, múltiples, así como ensayos teóricos y obra poética. (AGM)

BiBLioGrAfíA

ALiA, Martín, Análisis y valoración de la obra de José María de Labra, Madrid, universidad Complutense, 1988.
ArGAN, Julio Carlo, El arte moderno 1770-1970, Valencia, fernando Torres, 1975.
AENA Colección de Arte Contemporáneo (catálogo), Valencia, fundación AENA, 1998.
BECErro, Marta, Pinturas murais de José María de Labra. Unha intervención urxente no Patrimonio, A Coruña, Diputación Provincial, 1997.
BoZAL, Valeriano, Pintura y escultura españolas del siglo XX (1939-1990), summa Artis (vol. XXXVii), Madrid, Espasa Calpe, 1992.
CHÁVArri, raul, Labra, Madrid, servicio de Publicaciones del Ministerio de Educación y Ciencia, 1972.
Enciclopedia Galicia Arte. Arte Contemporánea I, A Coruña, Hércules de Ediciones, 1993.
fisAC, Miguel, José María de Labra, pintor, Madrid, Ateneo, 1955.
GArCíA iGLEsiAs, José Manuel, De Labra, A Coruña, Consellería de la Presidencia - Xunta de Galicia, 1994.
GAYA NuÑo, Juan Antonio, La pintura española del siglo XX, Madrid, 1970.
GÓMEZ DE sANZ, María rosa, “Labra”, en Artistas gallegos. Pintores (Posguerra: abstracciones-figuraciones), Vigo, Nova Galicia Edicións, 2000.
GoNZÁLEZ CAToYrA, Alfonso, Nuevas biografías coruñesas, A Coruña, Alfonso González Catoyra, 1990.
Gran Enciclopedia Gallega, Gijón, silverio Cañada, 1974.-2000.
Grupo Parpalló 1956-1961 (catálogo), Valencia, Diputación Provincial de Valencia, 1991.
José María de Labra (catálogo), A Coruña, fundación Caixa Galicia, 1997.
Labra: figuración simbólica (catálogo), Madrid, Casa de Galicia, 1996.
LiAÑo PEDrEirA, María Dolores; soBriNo MANZANArEs, María Luisa, Catálogo del Patrimonio Artístico de la Diputación de A Coruña. I Pintura y Escultura, 
A Coruña, Diputación Provincial, 1991.
iLArri JuNQuErA, María Luisa; PABLos HoLGADo, francisco, Catálogo da Colección da arte galega do Museo “Quiñones de León”, Vigo, Concello de Vigo, 
1995.
José María de Labra: Amarama (catálogo), A Coruña, Ayuntamiento de A Coruña, 1987.
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PABLos, francisco, A pintura en Galicia. Do XVII ás últimas tendencias, Vigo, Nigra Trea, 2003.
PABLos, francisco, Plástica gallega, Vigo, Caixavigo, 1981.
Pintores Españoles Contemporaneos en la Feria Mundial de Nueva York (catálogo), Madrid, Dirección General de Bellas Artes, Comisaría General de España, 1964.
PLAZA MoLiNA, Gabriel, Arte en Galicia: la década del “boom” (1970-1980), A Coruña, Ediciós do Castro, 1981.
O proceso abstracto (catálogo), santiago de Compostela, Auditorio de Galicia, 1993.
rEAD, Herbert, Breve historia de la pintura moderna, Barcelona, serbal, 1984.
VV.AA., Diccionario de pintores y escultores del siglo XX, Tomo 7, Madrid, forum Artis, 1994.
VV.AA., Museo de Arte Contemporáneo Unión Fenosa: fondos 1989-1998, A Coruña, Museo de Arte Contemporáneo unión fenosa, 2000.
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Díptico premiado en el X Certamen de Artes Plásticas isaac Díaz Pardo de A Coruña. obra de factura figurativo expresionista que potencia 
el paisaje cambiante de la acumulación de embarcaciones de cosecha del mejillón atracadas en el puerto de o Con, Moaña. La utilización 
de un fondo verde ocre sirve de telón sobre el que se recortan las siluetas de varios barcos mejilloneros que son individualizados mediante 
la aplición de vivos colores con una pincelada rápida y un dibujo ingenuo que se inspira en los movimientos figurativos de las primeras 
vanguardias europeas. La disposición en dos lienzos y la continuidad de la imagen en vertical potencia el aspecto decorativo de la pintura 
sugiriendo la visión desde una ventana situada frente a las instalaciones portuarias. La imagen repetitiva de los castillos de mando de las 
embarcaciones ceñida a una disciplinada y sencilla perspectiva dan profundidad a la visión acotada que selecciona el pintor. (AGM)

ProCEDENCiA: X Certamen de Artes Plásticas isaac Díaz Pardo.
iNsCriPCioNEs: Al dorso etiqueta con datos y fechas de posición.
EXPosiCioNEs: X Certamen de Artes Plásticas isaac Díaz Pardo. Exposición itinerante por la provincia, Diputación de A Coruña, 2007
rEProDuCCioNEs: X Certamen de Artes Plásticas Isaac Díaz Pardo (catálogo). A Coruña, Diputación de A Coruña, 2007, p. 35
BiBLioGrAfíA soBrE LA oBrA: X Certamen de Artes Plásticas Isaac Díaz Pardo (catálogo). A Coruña, Diputación Provincial, 2007

BioGrAfíA

Julio Lago Carrera (Xulio Lago), Vigo, 1970. Pintor de formación autodidacta que inicia su trayectoria en 2003, desde entonces ha realizado exposicio-
nes individuales y colectivas en salas institucionales y de exposiciones en Vigo y localidades de su entorno. Asiduo participante de certámenes de pintura 
entre los que se pueden citar la Colectiva de Pintura y Escultura Arte no Morrazo en Cangas, Pontevedra; Certamen de Pintura Arte Xoven Galega de 
El Corte inglés de Vigo, etc. obtiene premios y adquisición de obra en el X Certamen de Artes Plásticas isaac Díaz Pardo de A Coruña, y la mención 
de honor en la XVi Colectiva de Pintura y Escultura Arte No Morrazo de Cangas, en 2008. su obra forma parte de la colección del Club financiero de 
Vigo y de la Diputación de A Coruña. (AGM)

BiBLioGrAfíA

X Certame de Artes Plásticas Isaac Díaz Pardo (catálogo). A Coruña, Diputación Provincial, 2007.

XuLio LAGo [Julio Lago Carrera] (1970)

O con

Técnica mixta sobre lienzo, 130x165 cm. (dos cuadros de 65x160 cm. cada uno), 2007 ca.
Edificio “La Milagrosa”

Número de inventario: 1590
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MENCHu LAMAs [Carmen Lamas Pérez] (1954)

Sombra Man I

Técnica mixta sobre lienzo, 200x200 cm., 1997 ca.
Palacio Provincial

Número de inventario: 0850
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“sombra Man i”, obra premiada y adquirida en el V Certamen de Artes Plásticas isaac Díaz Pardo, puede considerarse como un ejemplo 
de la obra que la artista realiza a finales de la década de los años noventa. Tras los inicios de su etapa expresionista de los años ochenta 
en la que la gestualidad y el primitivismo de unas formas de inspiración africana o australiana irrumpían en lienzos de gran formato, 
Menchu Lamas se adentra en una nueva estética en los noventa en la que se aproxima a posiciones neorrealistas en las que el signo se 
convierte en el tema principal de su pintura. son signos sencillos, en la mayor parte de los casos simples siluetas de iconos reconocibles 
representadas con colores monocromos, especialmente el negro junto a la gama de ocres que se recortan sobre un fondo aparentemente 
sencillo, pero muy rico en matices matéricos y cromáticos dentro de una misma gama. Junto a las siluetas, en ocasiones denominadas por 
la artista sombras, se incorporan pequeños signos geométricos que dialogan con el icono central que preside la composición. En las obras 
pertenecientes a la etapa de “sombra Man i” el fondo adquiere un especial protagonismo utilizando técnicas diversas como el estarcido 
y el aerógrafo.
En el caso de “Man i” la artista presenta la mano “como emblema del mundo, de la sensorialidad y de la experiencia táctil. El latido del 
mundo”. son iconos universales que el gran formato y el gran espacio ocupado por los mismos convierten en una presencia obsesiva y 
que ante el espectador se presentan con una gran potencia gráfica y plástica. (AGM)

ProCEDENCiA: V Certamen de Artes Plásticas isaac Díaz Pardo.
EXPosiCioNEs: V Certame de Artes Plásticas isaac Díaz Pardo, A Coruña, 1998.
rEProDuCCioNEs: Accións Estratéxicas. Arte actual na Deputación Provincial da Coruña (catálogo), santiago de Compostela, universidade de santiago-Diputación 
Provincial, 2006, p. 69.
V Certame de Artes Plásticas Isaac Díaz Pardo, A Coruña, Deputación Provincial, 1998, p. 51. 
BiBLioGrAfíA soBrE LA oBrA: Accións Estratéxicas. Arte actual na Deputación Provincial da Coruña (catálogo), santiago de Compostela, universidade de san-
tiago-Diputación Provincial, 2006.
V Certame de Artes Plásticas Isaac Díaz Pardo, A Coruña, Deputación Provincial, 1998.

BioGrAfíA

Carmen Lamas Pérez (Menchu Lamas), Vigo, 1954. Menchu Lamas en sus inicios estuvo ligada a ambientes plásticos como el Colectivo da imaxe, 
en donde milita junto al pintor Antón Patiño. su sustrato inicial pertenece más al diseño gráfico que al de las artes plásticas, aspecto que se aprecia 
claramente en su obra futura. El lanzamiento de Menchu Lamas se produce a través de su vinculación con Atlántica, en los primeros años ochenta, 
convirtiéndose en la musa femenina del grupo y en una de las artistas gallegas con mayor proyección internacional de la segunda mitad del siglo XX. 
sus primeras obras de un expresionismo de vibrante color y de una iconografía próxima a las culturas primitivas aborígenes sorprenden en el panorama 
gallego y español de principios de la década de los ochenta. En la década de los noventa cambia su manera de pintar hacia una figuración neorrealista 
en la que formas sencillas silueteadas presiden el campo de color de los grandes lienzos y dialogan con signos más pequeños realizados con la técnica 
del estarcido y el aerógrafo.
En la primera década del siglo XXi la forma circular, la intensidad cromática y una mayor complejidad compositiva presiden la mayor parte de sus 
composiciones, ampliando el espectro que había iniciado en su etapa anterior de los años noventa. A esta mayor complejidad de símbolos se une la 
gestualidad que gana en espontaneidad respecto a su etapa anterior utilizando una amplia gama de recursos para obtener la expresividad de su lenguaje. 
Tal y como confiesa la pintora que aunque “normalmente pinto con brochas, termino utilizando las manos, porque lo que me gusta es esa parte física 
y real de mancharte y sentir el color”.
Menchu Lamas es considerada como uno de los valores más significativos de la pintura española actual. sus exposiciones individuales y colectivas 
realizadas en las principales ciudades del mundo y su presencia en las más prestigiosas ediciones de bienales y ferias de arte atestiguan su proyección 
internacional, así como la presencia de su obra en los principales museos españoles, entre los que se pueden citar el MACBA de Barcelona, la fundación 
La Caixa, el Museo Nacional Centro reina sofía de Madrid, etc. (AGM)

BiBLioGrAfíA

5 artistas españoles: Miquel Barceló, Miguel Ángel Campano, Ferrán García Sevilla, Menchu Lamas, José María Sicilia (catálogo), Nueva York, Comité Conjunto Hispano-
norteamericano para la Cooperación Cultural y Educativa - santiago saavedra, 1985.
Arte Español Contemporáneo en la Colección de la Fundación Juan March (catálogo), Madrid, fundación Juan March, 1985. 
Atlántica 1980-1986 (catálogo), Vigo, Museo de Arte Contemporáneo de Vigo, 2002.
BArro, David; ViDAL, Carme (ed.), Voces de Atlántica, Vigo, Galaxia - fundación MArCo, 2005.
BoNET, Juan Manuel, “Menchu Lamas”, en Menchu Lamas (catálogo), Madrid, Galería Buades, 1982.
BoZAL, Valeriano, Pintura y escultura españolas del siglo XX (1939-1990), summa Artis (vol. XXXVii), Madrid, Espasa Calpe, 1992.
CALVo sErrALLEr, Francisco, Enciclopedia del arte español del siglo XX, Madrid, Mondadori, 1991.
CAsTro fLorEs, fernando, “Menchu Lamas”, en Artistas Gallegos. Pintores (Neoexpresionismos, abstraccións), Vigo, Nova Galicia Edicións, 2004.
CAsTro fLorEs, fernando, “Pegadas do enigma”, en Menchu Lamas (catálogo), Pontevedra, Diputación de Pontevedra, 1997.
CorrEDoirA, Pilar; ruEDA, Margarita (dir.), Colección de Arte Xunta de Galicia (1986-1993), santiago de Compostela, Xunta de Galicia, 1995.
Cuatro artistas de Galicia: Menchu Lamas, Antón Lamazares, Antón Patiño, Manolo Paz (catálogo), Bilbao, BBK, 1997.
Enciclopedia Galicia Arte. Arte Contemporánea I, A Coruña, Hércules de Ediciones, 1993.
Five Spanish Artists, Nueva York, Artist space, 1985.
Gran Enciclopedia Gallega, Gijón, silverio Cañada, 1974.-2000.
HuiCi, fernando, “reescribiendo la pintura”, en Menchu Lamas (catálogo), Zaragoza, Banco Zaragozano, 1995.
MArCHÁN fiZ, simón, “itinerarios concéntricos”, en Menchu Lamas (catálogo), A Coruña, Ayuntamiento de A Coruña, 1997.
Menchu Lamas: La mano que mira al horizonte (catálogo), Madrid, Galería May More, 2008.
Menchu Lamas (catálogo), santiago de Compostela, Centro Galego de Arte Contemporánea, 2006.
PABLos, francisco, A pintura en Galicia. Do XVII ás últimas tendencias, Vigo, Nigra Trea, 2003.
PATiÑo, Antón, “Bio-Grafismos. itinerario creativo”, en Menchu Lamas (catálogo), Diputación de Pontevedra, 1997.
VV.AA., Diccionario de pintores y escultores del siglo XX, Madrid, forum Artis, 1994.
VV.AA., Museo de Arte Contemporáneo Unión Fenosa: fondos 1989-1998, A Coruña, Museo de Arte Contemporáneo unión fenosa, 2000.
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Paula Lara, formada en la escuela de pintura de Artur Terra y Gabriella Vaz, se mueve en estas obras de iniciación dentro del marco de 
la pintura abstracta, donde la presencia conceptual comienza a ser patente.
Definido su trabajo como el resultado de la reducción esencial de la pintura a sus mínimos elementos expresivos –luz y color–, Paula Lara 
busca a través de un lenguaje parco y reduccionista en recursos conseguir la máxima carga emocional. De ahí que al contraste lumínico y 
cromático, a través de sutiles degradaciones y violentos antagonismo, se le añada la textura como elemento expresivo, el trazo caligráfico 
y el estarcido.
En realidad su obra, casi como una metáfora de la soledad del ser humano, de las mínimas huellas que puede dejar a su paso, se construye 
como un paisaje arquitectónico deshumanizado. (JMM)

ProCEDENCiA: Compra a la artista en el Primer salónde otoño de Pintura.
EXPosiCioNEs: Primer salón de otoño de Pintura. A Coruña. Diputación Provincial-real Academia Gallega de Bellas Artes, 1996. pp. 96-97.
rEProDuCCioNEs: Primer Salón de Otoño de Pintura, A Coruña, Diputación Provincial-real Academia Gallega de Bellas Artes, 1996, pp. 96-97.
BiBLioGrAfíA soBrE LA oBrA: Primer Salón de Otoño de Pintura, A Coruña, Diputación de Provincial-real Academia Gallega de Bellas Artes, 1996, pp. 96-97.

BioGrAfíA

Paula Lara nace en oliveira de Alemeis, Aveiro, Portugal, en 1957. De formación autodidacta, contó con el apoyo y enseñanza del pintor Artur Terra. 
(JMM)

BiBLioGrAfíA

Primer Salón  de Otoño de Pintura, A Coruña, Diputación Provincial-real Academia Gallega de Bellas Artes, 1996, pp. 96-97.

PAuLA LArA (1957)

Sin título

Óleo sobre lienzo, 130x85 cm., 1995.
Palacio Provincial

Número de inventario: 0837
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CÁsTor LATA [Cástor Lata Montoiro] (1928-2009)

Busto de Don Ángel Porto Anido

Azabache, 41x18x25 cm., 1980 ca.
Pazo de Mariñán

Número de inventario: 1113
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El busto de don Ángel Porto Anido tiene un carácter oficial que el escultor refleja tipológicamente al inspirarse en la retratística republi-
cana romana. Ello va acompañado de un lenguaje naturalista, amarrado no sin cierto grado de estilización, muy del gusto de la escultura 
académica que volvió a estar de moda en la escultura oficial de después de la guerra civil, en el que, eso sí, Castor Lata muestra claramen-
te su perfecto dominio del oficio y del modelado. (JMLV)

ProCEDENCiA: Donación privada.

BioGrAfíA

Cástor Lata Montoiro, santiago, 1928-2009. Empezó su formación en la Escuela de Artes y oficios de santiago, de la que llegará a ser catedrático 
de dibujo y profesor de modelado hasta su jubilación. En dicha escuela fue discípulo de francisco Asorey, aunque Castor Lata tuvo como verdadero 
maestro a Manuel Miranda, en cuyo taller se formó, y cuya labor de imaginero continúo con un carácter artístico que va más allá del mero artesano, 
tras la prematura muerte de este. Además Castor Lata obtuvo el título de Bellas Artes en la Academia de san Jordi de Barcelona y realizó viajes por 
toda Europa. 
su obra, de gran variedad temática y fórmulas de expresión, discurre con gran facilidad, desde un realismo naturalista hasta la abstracción más etérea. 
Los materiales con los que da forma a su universo van desde la piedra, la madera o el bronce, hasta otros, tales como el marfil o el azabache. Desde 1970 
fue miembro numerario de la Academia Gallega de Bellas Artes “Nuestra señora del rosario” de A Coruña. (JMLV)

BiBLioGrAfíA

Enciclopedia Galicia Arte. Arte Contemporánea I, A Coruña, Hércules de Ediciones, 1993.
Gran Enciclopedia Gallega, Gijón, silverio Cañada, 1974.-2000.
LiAÑo PEDrEirA, María Dolores; soBriNo MANZANArEs, María Luisa, Catálogo del Patrimonio Artístico de la Diputación de A Coruña. I Pintura y Escultura, 
A Coruña, Diputación Provincial, 1991.
PABLos, francisco, Plástica gallega, Vigo, Caixavigo, 1981.
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“retrospectiva” es el grabado de Alberto César Lavera que obtuvo un accésit en el iii Premio internacional de Arte Gráfico Jesús Núñez, 
celebrado en la sede de la fundación CiEC, Centro internacional de la Estampa Contemporánea de Betanzos, en 2008.
El artista argentino utiliza el plástico como plancha para conseguir los efectos técnicos del linóleo en una estampación en papel fabriano 
en una sóla tinta negra. Con estos recursos crea una imagen próxima al mundo de la ilustración y el cómic, en la que se representa una 
visión arquitectónica en estructura que deja entrever algunas visiones parciales del patio de butacas de un auditorio, probablemente de 
cine –una de las aficiones del grabador–. Los carteles publicitarios hacen alusión al conflicto de las Malvinas y a la situación política del 
país de los treinta últimos años, lanzando un claro mensaje reivindicativo sobre los principales sucesos que han convulsionado a la socie-
dad argentina en el último cuarto del siglo XX. Desde el punto de vista formal es interesante la visión espacial que Alberto César Lavera, 
grabador y arquitecto, da al edificio aplicando un sistema de representación en el que la estructura se convierte en un entramado visto a 
través del cual se perciben parcialmente vistas del interior del inmueble. una alegoría arquitectónica del complejo entramado de un país 
que sólo deja vislumbrar, parcialmente, algunos de los principales problemas políticos y sociales que padece. (AGM)

ProCEDENCiA: iii Premio internacional de Arte Gráfico Jesús Núñez (accésit).
EXPosiCioNEs: iii Premio internacional de Arte Gráfico Jesús Núñez, Betanzos, Centro internacional de la Estampa Contemporánea, 2008.
rEProDuCCioNEs: III Premio Internacional de Arte Gráfico Jesús Núñez (catálogo), A Coruña, Diputación Provincial, 2009, p. 23.
BiBLioGrAfíA soBrE LA oBrA: III Premio Internacional de Arte Gráfico Jesús Núñez (catálogo), A Coruña, Diputación Provincial, 2009.

ALBErTo CÉsAr LAVErA (1962)

Retrospectiva

Xilografía sobre papel fabriano, 100x70 cm. (papel) 90x66 cm. (mancha), 2007.
firmado y datado en el ángulo inferior izquierdo “Lavera 2007”, tirada en la zona inferior central “06/10”, título en el ángulo inferior derecho 

“retrospectiva”.
Edificio “La Milagrosa”

Número de inventario: 1546
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BioGrAfíA

Alberto César Lavera, Buenos Aires, Argentina, 1962. Estudia arquitectura en la universidad de Belgrano, Buenos Aires, Argentina, licenciándose en la 
especialidad de Planeamiento urbano, en1987. Desde entonces ha ejercido como profesor de dibujo técnico hasta 2002, actividad que comparte con la 
de maquetista. Durante 10 años ha sido profesor de diseño arquitectónico. En 2004 inicia su trayectoria como grabador estimulado por la obtención del 
tercer premio en el V salón de Grabado de la Municipalidad de río Gallegos, santa Cruz, Argentina. En 2006 realiza un posgrado en objeto Gráfico, 
en el instituto universitario Nacional del Arte de Buenos Aires, institución en la que cursará distintos seminarios de posgrado sobre Monocopia. En 
2008, estudia litografía en el taller del grabador litógrafo osvaldo Jalil.
Ha participado en diferentes convocatorias y certámenes de grabado en los últimos siete años en diferentes localidades argentinas y europeas, donde ha 
obtenido varias menciones y premios. su obra forma parte de colecciones institucionales argentinas, españolas y asiáticas. (AGM)

BiBLioGrAfíA

III Premio Internacional de Arte Gráfico Jesús Núñez (catálogo), A Coruña, Diputación Provincial, 2009.
GALiLEA, Pedro, “iii Premio internacional de Arte Gráfico Jesús Núñez”, en III Premio Internacional de Arte Gráfico Jesús Núñez (catálogo), A Coruña, Diputación 
Provincial, 2009.




