
Suso Basterrechea. 

INTRODUCCIÓN.  

No resulta fácil determinar los distintos aspectos íntimos, sociales o 

plásticos que determinan el aspecto actual de mi obra. Lo que sí 

puedo decir es que se trata de un proceso lento, donde de manera 

general se puede señalar que la intención de hacer “arte” se ha ido 

sustituyendo o complementando con la necesidad de encontrar 

unas herramientas, unos instrumentos, eficaces para dar respuesta, 

siempre abierta, a las distintas cuestiones o situaciones en las que 

mi vida poliédrica me coloca en cada momento. 

Dibujo, escultura, activismo social, video, escenografía, diseño, 

textos, cartelería, gestión cultural…son algunas de las muchas 

inquietudes o estadios  que conforman mi trabajo. Variedad de 

formas que comparten un interés por un compromiso con el 

contexto actual así como un gusto por relacionarse con el espacio 

físico en el que se desenvuelven en cada momento. La instalación 

es por tanto, en cualquiera de las variedades técnicas desarrolladas, 

la forma de actuación más utilizada. 

Después de volcarme durante varios años en la escultura como 

argumento principal es actualmente el dibujo el que conforma el 

grueso de mi labor.  

 

 

 

 

 

Montaje de dibujos en exposición colectiva, 2011. 

 

 



 

 

Levanté frágiles estructuras para mi comodidad, 560 x 250 x 200 cms, 2000. 

 

 

 

 

 

INICIOS – ESCULTURA. 

Rematada mi formación académica en la facultad de 

BBAA de Sevilla dentro de la especialidad de pintura 

empiezo a trabajar dentro del campo de la escultura. 

Es una obra que formalmente puede recordar ciertos 

aspectos del minimalismo pero que lejos de la 

neutralidad semántica que dicho movimiento 

propone está cargada de referencias subjetivas. 

Aspectos íntimos o sociales se manifiestan mediante 

estructuras simples. La protección de la vida, la 

paternidad, el nomadismo y el sedentarismo, la 

violencia en nuestro entorno… son algunos de los 

temas abordados. 

Las piezas, habitualmente de formato medio o 

grande, se articulan en relación directa con el 

entorno, dando lugar a instalaciones que a menudo 

ocupan completamente el espacio expositivo. La luz 

juega un papel importante y a menudo las obras 

incorporan elementos de esta naturaleza. También es 

destacable la importancia que tienen los objetos ya 

existentes, que se incorporan a la escultura 

potenciando su significado o por el contrario 

transformándolo completamente. 

Estas obras empiezan a surgir a finales de los años 90 

y se prolongan con características muy similares hasta 

aproximadamente el 2005. 

 



 

La sobrevalorada condición nómada. 70 x 60 x 30 cms c/u. 30 unidades. 2002. 

 

Tu hogar invade mi casa. 160 x 120 x 80 cms. 2003. 

Colección MACUF. A Coruña. 



 

 

 

 

 

 

 

 

     

 

 

 

 

 

 

  

Todo lo malo cae del cielo. 70 X 60 X 30 cms. 2003. 

Con estas obras realizo numerosas exposiciones 

individuales, siendo las más destacadas las que tienen 

lugar en el Centro Torrente Ballester ( Ferrol ) , galería 

Pardo Bazán ( A Coruña ), Espacio para el Arte Caja Madrid 

( Pontevedra ) o galería Cuatrodiecisiete ( Madrid ). 

Dentro de las colectivas destaca especialmente la 

exposición Galicia es-cultura que tiene lugar en el Centro 

Torrente Ballester ( Ferrol ) en el 2002 y en la que 

participan entre otros: Leiro, Barbi, Cidrás, Pamen Pereira, 

Caxigueiro, Xoan Anleo, Manolo Paz, etc. 

Por otra parte también concurro a los certámenes 

Generación 2000 de Caja Madrid o a la Bienal Unión 

Fenosa, siendo premiado en ambos casos con la 

adquisición de la obra, entrando por tanto en ambas 

colecciones. Incluido, lógicamente, en las muestra 

derivadas de estos concursos. Itinerante por Madrid, 

Barcelona, Sevilla y Valencia en la primera convocatoria y 

en el MACUF ( A Coruña ) en la segunda ocasión. 

Estos pequeños éxitos me reafirman en su momento en 

una forma de hacer que por otro lado es muy exigente en 

aspectos materiales y de espacio teniendo en cuenta mis 

posibilidades en aquellos momentos.  

 

 



 

 

 

Algunas mesas infantiles. 130 x 120 x 70 cms aprox. c/u. Unidades variables. 2003. 

Vista de un elemento y de conjunto. 

 

 

 

 

 

 

 

 

 



 

 

 

 

 

 

 

 

 

 

 

 

 

 

 

 

 

 

 

 

Alrededor del 2005 y como consecuencia de la serie 

Trágica y neutral formada por piezas simples de 

galvanizado observo que mi obra escultórica ha derivado 

de manera natural hacia una suerte de diseño de 

elementos mobiliarios. Lejos de rechazar este proceso 

decido incentivarlo y proponer una serie de actuaciones 

para que estos objetos puedan desarrollar plenamente ese 

carácter utilitario. 

Conferencias, ruedas de prensa, presentaciones de 

catálogos, reparto de carteles o campañas políticas se 

realizan teniendo como escenografía o soporte algunas de 

estas piezas. Generalmente el aspecto que presentan es el 

de mesas que se complementa con otro elemento ya 

destacado anteriormente y usado habitualmente, las 

lámparas. 

Mi actividad política y de gestión cultural que vengo 

desarrollando en los últimos años favorece esta actividad. 

Muchos de estos elementos son incluidos en varias de 

estas acciones ya que la versatilidad forma parte del credo 

de mi trabajo, especialmente del 2005 en adelante. 

Aspecto que se presenta imprescindible a partir del 2005 

por las dificultades materiales  ya señaladas. Almacenaje, 

transporte, costes de construcción se me antojan  

elementos fundamentales e interesantes 

conceptualmente a la hora de afrontar mi trabajo. 



 

 

 

Crítica en El Cultural ( 03-01-2001 ) 

 Si bien se ha definido a Suso Basterrechea (Ferrol, 1968) como heredero, en 

parte, del legado minimalista, sus piezas se suscriben a una sintaxis más 

abierta y generosa, aunque son integradas en grandes instalaciones que 

funcionan por sí mismas, actúan como pequeños elementos dentro de un 

paisaje, violando así el todo indivisible minimalista; efectivamente, hay 

repetición de un mismo elemento, pero aquí las partes individuales sí son 

relevantes en su lógica. Además de envolver de teatralidad sus propuestas, 

con cálidas bombillas que de manera inmediata nos recuerdan a Boltanski, las 

varillas industriales tienen para el artista connotaciones naturales. En 

concreto, serían árboles que hay que proteger del tránsito urbano. La 

estructura, lo externo, funciona así como dispositivo de resistencia, como 

refugio que le independiza de su entorno. Vinculado en un primer instante al 

mundo de la pintura, pronto exhibe unos sistemas constructivos que revelan 

un interesante discurso acerca de la fragilidad de lo natural frente a lo 

construido, rozando las ideas del nacimiento y el confinamiento en un 

atractivo duelo de dualidades (madera/hierro, luz/sombra...) que se integra 

perfectamente en el espacio expositivo. 

David Barro. 

 

 

 



 

DIBUJOS 

Alrededor del 2005 y como consecuencia de distintos estímulos 

decido empezar a trabajar con una técnica más inmediata. Que me 

genera además una mayor libertad y una menor dependencia de 

factores que de alguna manera llevaban un tiempo limitando mi 

trabajo. El dibujo es de alguna manera el procedimiento más 

natural para mí. Está fuertemente asociado a mi formación e 

incluso en ese momento era una materia que impartía como 

profesor en un bachillerato artístico. El contacto con las actividades 

y los gustos plásticos de mi alumnado también contribuyó en buena 

medida  a la toma de esa decisión. 

Realmente siempre desconfié de este medio, continuo haciéndolo, 

demasiado gestual o subjetivo en su realización, sobre todo 

teniendo en cuenta los procedimientos que empleo en la 

elaboración de estas piezas y las formas escultóricas simples y 

geométricas en las que llevaba tiempo trabajando. También 

pesaron sin duda en un primer momento los prejuicios que pesan 

sobre el dibujo como obra definitiva, hoy sin duda superados en 

buena medida. Todo esto, así como las prácticas a las que me había 

habituado durante años como escultor condicionaron la naturaleza 

de esta obra gráfica. Dibujos tratados individualmente y con sentido 

pleno en si mismos, pero pensados para relacionarse entre ellos, 

formando instalaciones que potencian sus valores conceptuales y 

formales. 



   

 

 

 

 

 

 

 

 

 

 

 

 

 

 

 

 

 

 

 

¿Por qué ya no me hablas Josep?  Cartel del 2007 para exposición en Ferrol. 

 

PRIMERAS SERIES, JOSEPH BEUYS. 

La relación entre la obra y la vida, su activismo, 

colocó en un momento determinado a Joseph Beuys 

como un modelo interesante. Por todo lo que hemos 

señalado anteriormente parece fácil de entender mi 

interés por el autor alemán. Ese, en cierta manera, 

magisterio por su forma de actuar en el arte hace 

que decida utilizarlo en un primer momento en mi 

regreso al dibujo. Es un tema que continua hasta 

ahora, si bien, como veremos más adelante, muy 

matizado.  

La acción en la que enseña arte a una liebre muerta 

me permite encontrar una metáfora muy oportuna 

en ese momento, de crisis, de mi trayectoria. 

Empiezo a trabajar con una especie de alter ego, una 

figura humana con orejas de conejo, que se 

encuentra huérfana de referentes. Situación que, 

partiendo de mis referencias personales, se me 

antoja oportuna para de manera general aplicar al 

conjunto de la práctica artística en nuestra sociedad. 

El citado personaje se encuentra solitario y como en 

situación de esperar algo.  

  

 



 

 

 

 

La citada serie recibe varios enunciados. “¿Por qué ya 

no me hablas Joseph?“, “Esperando por Joseph” o 

“Todo orejas para Beuys”. En el 2005 ya presento bajo 

la primera denominación una exposición en Ferrol. 

En un primer momento los dibujos no incluyen texto 

de manera explícita  (aunque posteriormente se lo 

incorporo a varias obras de dicho periodo) si bien ese 

aspecto, llamémosle literario, lleva tiempo siendo 

ciertamente relevante en mi trabajo. La imagen en 

solitario se me presenta en muchas ocasiones como 

demasiado rotunda. Esto puede resultar 

especialmente relevante en Beuys por su carácter 

excesivo y mesiánico. Mi forma de abordar al citado 

autor va derivando con el tiempo a un pequeño 

homenaje irónico. Yo no tengo la confianza, la 

seguridad de Joseph así que decido jugar con algunos 

de sus iconos o citas. El resultado a mi entender 

resulta de un humor melancólico lo cual se ajusta muy 

bien a mi carácter. “Conejo vivo aprende más que 

liebre muerta“ o “La rivoluzione NON siamo noi” son 

algunos ejemplos de lo comentado. 



Vista detalle de una sala en la expo…SEGURO?  Centro Torrente Ballester, Ferrol. 2010.   
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Los dibujos de esta época ya corresponden a ciertas 

formas básicas que continúan hasta el momento. Son 

generalmente trabajos de buen formato (112 x 80 

cms el más extendido entre mi producción) tratados 

con procedimientos líquidos y muy directos (lo que da 

lugar con frecuencia a goteos en la obra) y con una 

limitación de paleta que facilita la interrelación entre 

las distintas piezas. 

Pronto empiezo a trabajar con plantillas de letras e 

incluir pequeños textos, en muchas ocasiones 

fragmentados, que formalmente aportan un 

interesante contraste plástico y conceptualmente me 

permiten aportar nuevas lecturas a imágenes que por 

si mismas pueden resultar demasiado “cerradas”. La 

ironía, como ya señalamos, es una manera de 

posicionamiento muy habitual a la hora de afrontar 

un tema. El hecho de abordar temas de carácter 

político y social me predispone de manera clara en 

contra de cualquier tipo de adoctrinamiento. Como 

indicaba Raymond Pettibon “…el posicionamiento de 

mis dibujos no tiene que corresponderse 

necesariamente con el mío.” Este es una cuestión que 

cuido especialmente ya que yo participo también de 

manera activa en el campo político.    



  



Vista general sala en exposición…SEGURO? Ferrol, 2010. Las series se presentan 

combinadas entre ellas. Acumulación como recurso formal y conceptual. 

 

 

 

 



 

 

 

 

 

 

 

 

 

 

  

  

Algunos de los iconos habituales del artista alemán son revisados con más o menos rigor. Ciertamente la pretensión no es 

realizar un recuento o un homenaje al uso. La fuerte mistificación que genera el citado autor lo convierte en un modelo 

especialmente oportuno para trabajar teniendo en cuenta los parámetros de mi obra. Conceptos como escultura o plástica 

social se contraponen a términos utilizados con frecuencia en arte como puede ser obra pública,  representado aquí por la 

estatua ecuestre de Franco que tanta presencia tuvo en mi entorno urbano.   

   



 

 

 

 

 

 

I LIKE AMERICA AND AMERICA LIKES ME. 

Otra serie también con Beuys como protagonista.  

En ella se establece una comparación entre la célebre 

acción – exposición en EEUU del artista alemán en el 

contexto de la guerra del Vietnam y la manera en que 

son transportados los prisioneros enviados a dicho 

país en la mucho más reciente de Irak.  

La principal similitud se centra en la eliminación de 

cualquier posibilidad de capacidad visual en el viaje y 

las limitaciones severas a cualquier comunicación con 

el entorno. Voluntario en el caso de Joseph con el fin 

de no “contaminarse” con la realidad inmediata e 

impuesta en el caso de los cautivos aparentemente 

con el objetivo de conseguir todo lo contrario. 

Desde este momento la imagen de personas o 

rehenes con los ojos vendados se convierte en 

habitual en mi producción. 

Por un error inicial en algunos de los dibujos (como el 

de la imagen) aparece LOVE en lugar de LIKE…error 

que por otro lado no deja de tener gracia. 



 
 



 

 

 

ARTISTAS CONTEMPORÁNEOS. 

Yo soy una persona de citas, siempre trato de 

solucionar mis problemas, mis dudas, con los 

planteamientos de otros…generalmente no recuerdo 

el nombre de aquellos a los que utilizo. 

Grandes artistas de nuestro tiempo, aquellos a los que 

admiro o detesto pero cuya obra por uno u otro 

motivo me ha dejado por lo menos un recuerdo. 

Ready-made de obras plásticas.  

Franz West nos enseña que sus piezas chapuceras de 

aluminio pintado de rosa son las mejores…o las más 

grandes por lo  menos. La novia de Baselitz cabeza 

abajo nos enseña su ropa interior y es que según 

quien sea tu pareja no se puede ir de minifalda. Las 

figuras de Juan Muñoz colgadas por la boca nos 

indican la necesidad de cuidar los dientes. Vanessa 

Beecroft, Gormley o por supuesto Cattelan tienen 

algo que decir en todo este caos que es mi obra. El 

arte es importante en la vida. Mi pequeño homenaje 

es la explotación de estas que también son señales de 

nuestra sociedad, de nuestro tiempo. 



  



  

 

 

 

 

 

 

 

 

 

 

 

 



 

 

 

 

 

 

 

 

 

 

 

 

 

 

 

 

 

 

 

 

LAND – ESCAPES. 

Paisajes para escaparse en ellos o para escaparse de 

ellos. 

Realmente el grueso de mis dibujos se corresponden 

a figuras, ya sean humanas o animales, pero en los 

últimos tiempos y tanto por motivos conceptuales 

como de composición en las acumulaciones de 

dibujos van ganando terreno estas escenas de 

paisajes. Espacios de nuestro tiempo, 

contemporáneos. Tiendas de campaña, tanques, 

torres de vigilancia, referencias del mundo del cine, o 

escenarios desesperados para el amor. 

“Haciendo el amor en un coche bomba”, título de mi 

última exposición en la galería Metro (Santiago). La 

agitación antes del fin, la pasión como forma de 

resistencia. En este caos en el que se ha convertido mi 

vida no quiero ni puedo pensar, lo único que parece 

imprescindible es mantenerse en movimiento. 

“Spanish revolution”, gran título para Hollywood. 

¿Cómo serán nuestros campamentos en la 

superproducción? 

La soledad del corredor de fondo. 



 

 

 

 

 

 

 

 



  



 



 

  

 

EL ARTE CONTEMPORÁNEO ES UN CASTIGO. 

Una frase que escuché a la salida de una exposición. 

“El arte contemporáneo es un castigo.” Lo cierto es 

que tiene una buena parte de verdad. En la plástica de 

nuestros tiempos como en general en la de cualquier 

época hay buenas dosis de crueldad, de sadismo o 

sufrimiento.  

Muchas son las imágenes que podemos encontrarnos 

en este sentido: performances, pintura, fotografía y 

por supuesto escultura están cargadas de dolor. En 

esta serie recojo algunas piezas, fundamentalmente 

de carácter tridimensional de varios artistas y que 

bien pueden considerarse como una tortura. 

Kippenberguer, Juan Muñoz, Bourgeois o Gormley 

entre otros tienen un lugar aquí. 

¿Un reflejo de la sociedad o realmente el arte tiene 

una especial tendencia hacia estos aspectos? 

Seguramente será verdad algo de los dos aspectos. 

El castigo como forma de expresión.  

 



 

 

 



 

 

 

 

 

 

 

 

 

 

 

 

 

 

 

 

SOCIEDAD. 

Realmente este esfuerzo por agrupar los trabajos en 

series responde a un esfuerzo didáctico que no se 

corresponde con la realidad. Todo es bastante más 

natural y las series  (estas y otras) confluyen en el 

tiempo y no se manifiestan como compartimentos 

estancos. Todo lo contrario, las series siempre se 

mezclan expositivamente y las relaciones que surgen 

entre ellas son mucho más ricas que entre piezas de 

similar contenido temático. 

Sin duda una de las fuentes de inspiración más 

habituales son los medios de comunicación. Escenas 

de guerra, de crisis se mezclan con publicidad, 

anuncios de contactos con sus originales propuestas. 

Los luchadores de Sumo, gordos pero ágiles.                                                                                                                                                                                                                                                                                

Por otro lado el entorno más inmediato, la ciudad, 

con sus símbolos de poder, sus cielos llenos de 

ángeles conmemorativos. La calle como campo de 

batalla y un material enorme que nos asalta a cada 

momento. 

Verdugos frente a víctimas, no siempre está claro el 

papel de cada uno. 

  

 

 



  



  

 



  

 



 

 



 

 

EXPOSICIÓN – INSTALACIÓN. 

Como ya comentamos en su momento cada dibujo tiene un 

sentido, es una obra en si mismo, no obstante están concebidos 

para relacionarse entre ellos y con el entorno. 

El método de trabajo más habitual es la acumulación, pero también 

puede funcionar en forma completamente contraria, es decir 

mediante el vacio. La fuerza inherente a cada obra puede 

proporcionarle la capacidad de llenar espacios grandes, 

especialmente combinado con otros elementos. En algunas 

ocasiones los elementos expositivos se convierten en piezas 

escultóricas. 

Sin duda la exposición más ambiciosa que he tenido hasta la fecha  

tuvo lugar en el Centro Torrente Ballester de Ferrol en el 2010. Los 

espacios amplios y diferenciados permitían todo un amplio abanico 

de posibilidades en instalación. 

Destacadas también son las exposiciones en Dosmilvacas.arte 

(Ponferrada) y Metro (Santiago). Con esta última galería también 

participé en la edición de ART MADRID 2012 dentro de ONE 

PROYECT  y en JUST MADRID en este mismo año también.  



 

  



 



 

 

 

 

 

 

 

 

 

 

 

 

 

 

 

 

 

 

 

 

 

INSTALACIÓN – OBJETOS. 

Determinados elementos, lámparas, escaleras, 

adquieren carácter escultórico y se relacionan con los 

dibujos. 

Es importante también las posibilidades de 

reproducción que ofrecen los dibujos. En ese sentido 

es de destacar el esfuerzo que acompañó a la 

exposición …SEGURO? Del Centro Torrente Ballester 

con la edición de un catálogo concebido como pieza 

en si mismo y también la tirada 4000 carteles de 

cuatro modelos distintos. Para su reparto se habilitó 

una instalación que incluía la utilización de mesas – 

escultura. 

La obra gráfica también se acompaña habitualmente 

con pequeños videos compuestos fundamentalmente 

de textos que narran pequeñas historias o textos a la 

manera de los dibujos. Este elemento aporta 

movimiento al conjunto.  



  



  



 



PINTURA MURAL. 

Otro de los recursos 

utilizados habitualmente en 

los montajes expositivos es 

la pintura mural. Pueden 

alcanzar grandes 

dimensiones y la temática 

es similar a la de los 

dibujos. 

Ofrecen un contrapunto 

interesante y ayudan a 

centrar compositivamente 

la atención en espacios 

amplios. 

La imagen anterior ( cabeza 

de payaso ) y la que 

acompaña este comentario 

son ejemplos realizados 

para la exposición del 2010 

en el Centro Torrente 

Ballester.  

 



 

 

 

 

 

 

 

 

 

 

 

 

 

 

 

 

 

 

 

 

 

 

 

 

 

OBRA EN LA CALLE. 

Como ya comenté en varias ocasiones la versatilidad y 

la capacidad de activismo social resultan 

fundamentales en mis pretensiones. Parece lógico 

trabajar por tanto en espacios urbanos alejados de las 

limitaciones del mundo del arte y del público 

especializado. La mayoría son originales pero también 

trabajo en ocasiones con la reproducción del conejo. 

La relación con los elementos ya dispuestos  en la 

calle es como en espacios expositivos fundamental. 

En general las obras con las que trabajo en el citado 

entorno son especialmente simples con fondos sin 

trabajar. La duración de estas piezas situadas al aire 

libre resulta ser un importante problema. Su carácter 

efímero es evidente pero lo cierto es que tanto la 

acción de “coleccionistas” como la profusión de 

pegadas de distintos eventos condicionan  

enormemente mis métodos de actuación y la 

periodicidad de los mismos. 

 



  



 

 

 

 

 

 

 

 

 

 

 

 

 

 

 

 

Algunos de los trabajos más lucidos tienen que ver con la apropiación de los carteles de espectáculos circenses o similares. En 

esos momentos la presencia de los citados reclamos en las calles es especialmente abrumadora y la utilización que en general 

realizan de recursos gráficos procedentes del dibujo se muestran especialmente oportunos para una intervención de este tipo. 



 

O debuxo transita polo valioso camiño da incerteza. É un axuste intuitivo xunto a un 
tempo preciso, é primeira mirada e sentido lóxico que nace do propio corpo, case a 

modo de prolongación orgánica. Esa dinámica de control estrito e linguaxe pegada á 

experiencia palpita firme detrás desta disciplina, que concita toda a enerxía do proceso 
e preséntase, especialmente desde os anos noventa, como o piar esencial da creación 

contemporánea. Toda esa intención inevitablemente corporal, vivencial, móvese desde a 

referencia biográfica e contextual, e comporta os máximos expoñentes de esixencia, de 

responsabilidade. Ese modo de proceder, pegado á man, ao ritmo do proxecto pensado, 
ao exercicio coherente, é o que vén desenvolvendo Suso Basterrechea na súa xa 

prolífica traxectoria, afastado das modas e de amplo percorrido. Na presente mostra, 

que leva por título un expresivo O amor...nun coche bomba, o debuxo segue latexando 

como elemento significativo, vixente neses parámetros que se moven marcados no 
compositivo e, principalmente, na acción, que o afianzan, sen lugar a dúbidas, como un 

dos autores máis interesantes da actualidade. 

Os debuxos, repartidos polas salas da galería, son mapas e lugares, son chamadas de 

atención e contextos, son estímulos. Entrementres, o visitante concíliase coa fraxilidade 
e a impecable forza que desvelan as composicións proxectadas no plano público, 

colectivo, onde posiblemente mellor se recolle e completa a súa mensaxe. Son traballos 

que recuperan a enerxía dos panfletos, dos carteis, que emiten a súa proclama desde 

unha austeridade contundente pero tamén desde o representativo uso de cores, formas 
e tipografías encamiñadas a unha lectura pública. Deste xeito, cada debuxo ofrece 

imaxe e contido, pel e carne, resulta efectivo na súa sinxeleza, retendo a mirada dos 

visitantes que inmediatamente participan no seu exercicio. Suso Basterrechea non 

descoida o seu compromiso e compón obras que fan pensar, que gardan reflexións, 
preguntas sobre a actualidade social, política e cultural, sobre o incerto momento que 

vivimos. Levan o contido adherido á pel, case a modo de carne, ou sendo carne mesma. 

De aí que os elementos con referencias cotiás ocupen os papeis de diferentes formatos, 

claramente simbólicos - árbores, coches ou tendas de campaña - , chegando despois a 
cor, que interactúa abertamente aplicada en manchas, incluso deixando pingar e estirar 

as gotas, completando as composicións con palabras ou frases esquemáticas, ocupando 

os espazos do campo pictórico. Sentenzas, manchas e elementos que recoñocen e 

resumen, ao mesmo tempo, a enérxica poética deste autor, con obras de ritmos e 
desenvolvementos diversificados nos que imos descubrindo e conformando o seu 

repertorio de estímulos, vén na súa presentación coral unificados na lóxica narrativa 

como as viñetas dun cómic, vén na contundencia da peza única. Sen dúbida, puntos e 

seguidos críticos, implicados cultural y socialmente, que arrincan do visitante un sorriso, 
unha dúbida, un instante de relexión, unha chamada de atención. 

Xosé Manuel Lens 



 

ESCENOGRAFÍA, IMAGEN E INSTALACIÓN. 

Mi interés por la escultura como elemento utilitario así como la 
necesidad de llegar a nuevas vías de expresión unido a la búsqueda 
de nuevos campos de actuación me llevó a la colaboración con la 
artista Mercedes Peón. 

Desde hace un tiempo llevamos trabajando, conjuntamente con el 
fotógrafo Ovidio Aldegunde, en la elaboración de material de 
acompañamiento de su obra musical. Esto se ha traducido en 
elementos de escenografía, material para publicaciones tanto en 
formato tradicional como en internet y más recientemente en la 
creación de espectáculos cercanos a la instalación multimedia. 

En este terreno podemos destacar el desarrollado este mismo año, 
2012, en la Ciudad de la Cultura, Santiago, donde con muy poco 
material ocupamos  el pabellón destinado a Museo de Galicia. 

La propia actuación venía condicionada por un planteamiento 
conceptual e ideológico contraria a las formas culturales 
representadas por el citado espacio. La última planta se convirtió en 
una suerte de local de ensayo, una de las formas menos 
pretenciosas en que puede presentarse  una actuación musical, 
permitiendo pasear a los visitantes libremente por el resto del 
edificio. El seguimiento del concierto se hacía mediante cascos. Las 
enormes salas vacías se presentaban intervenidas mediante unos 
videos muy simples. Poses del torso superior o de la cabeza de la 
intérprete  completamente de espaldas e inmóvil, solo el 
movimiento del cansancio generado por la duración de la postura.  



 

 

 

 

El contraste de un elemento humano tan simple, generalmente 
presentado en un formato pequeño, y  la escala del edificio  
generaban ese desajuste emocional pretendido. 

La escenografía respondía a las formas que habitualmente utilizo en 
mi escultura. Simplicidad, luces, el cableado necesario y la 
incorporación de dos de mis mesas- esculturas 

Tras la actuación, dichos elementos plásticos permanecieron 
durante unos días en el Centro. El concierto, grabado, también 
estaba a disposición de los visitantes mediante la utilización de los 
comentados cascos de audición. 

 

 

 

 

 
 



 



  



 




