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9. Pintura Habitat, 2005
10. Knoten, 2004
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11. Pattern X, 2010
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12. Pattern Panóptico, 2010
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Almudena Fernández Fariña (Vigo, 
1970) es artista plástica y profesora 
de la Facultad de Bellas Artes de 
Pontevedra. Su obra persigue 
nuevas relaciones entre la pintura, 
el espacio, el diseño y la palabra, 
quebrando los límites del soporte, 
la bidimensionalidad y expandién-
dose en el espacio. Desde muy 
pronto conseguirá visibilidad 
pública a partir de una Beca 
Nuevos Valores en la Diputación  
de Pontevedra y de su participación 
en la referencial «30 anos no 2000. 
Artistas Galegos para un cambio  
de Milenio», que se celebrará  
en el Auditorio de Galicia en 1994. 
Entonces presentaba una serie  
de obras que aun partiendo  
del concepto de la pintura se 
destilaban como un tipo de 
escritura aliciante, una escritura 
que no tiene nada que contar, 
capaz de afirmarse para luego 
contradecirse, como sumida en  
una lógica propia de la escritura de 
Roland Barthes. El acto de escribir 
se relacionaba así con el acto de 
pintar, que posteriormente derivará 
en el diálogo de los elementos 
escritos integrados en el cuadro. 
¶  En 1995 desarrolla los primeros 
trabajos en los que propone la 
relación entre tejido y texto.  
El espacio pictórico se planteaba 
en una superficie sobre la que se 
superponían tejidos de formas 
orgánicas sobre textos y grafías  
que había pintado inicialmente,  
casi a modo de palimpsesto. En 
palabras de Alicia Fernández para 
el catálogo de su individual en la 
galería Sargadelos de Santiago de 
Compostela (1996): «El lenguaje 
disuelto en pintura, convertido en 
un acto de escribir que desplaza 
todo el sentido de la escritura. Es el 

abandono del lenguaje como 
código regular de comunicación,  
es la recuperación de la 
exteriorización corporal de un 
discurso que no busca la claridad 
en los mensajes sino la presencia 
del cuerpo del que habla». ¶  Años 
más tarde recibe la Beca Caixa 
Galicia y acude a la École de 
Beaux-Arts de Le Mans en Francia. 
Son tiempos de exposiciones 
colectivas como la Mostra Unión 
Fenosa o de los Premios de la 
Fundación Bancaja o de Pintura 
L'Oreal. También de sus primeras 
participaciones en ferias de arte 
como el Foro Atlántico de Arte 
Contemporánea. Son momentos  
de la imagen en los que se 
construye como si fuesen un tejido, 
como quien trabaja un telar, con el 
tejido como tema, forma y proceso. 
Así llegará su primera exposición en 
la galería scq, que acompañará la 
trayectoria de la artista hasta hoy. 
En su catálogo, Xosé Antón Castro 
advertía cómo Almudena 
Fernández «ha sabido detectar el 
pulso de una situación que tiene 
tanto de experiencia vivida como 
de reflexión acerca de los nuevos 
comportamientos de la pintura, a 
fin de vertebrar el equilibrio de esa 
dualidad que caracteriza hoy lo 
realmente interesante a la hora  
de reactualizar cualquier pasado 
que no ha perdido necesariamente 
su aura en el presente: el binomio 
del gesto y de la razón al que 
asistimos en el frenesí visual de sus 
cuadros, sometidos a la amplia 
textualidad del all-over, nos seduce 
no solo por una remisión rigurosa  
a su estructura geométrica, a su 
complejidad barroca –lo que en 
Marden es vacío zenista de 
interminables caminos hacia una 

posible identidad, es en ella 
el frenesí del correlato que fluye 
huyendo del vacío– que delata  
la afirmación emotiva del yo  
que atraviesa la vida, al que  
se refería Lasker, que no excluye  
un sentimiento romántico ni  
la activación de los recuerdos». 
¶  Almudena Fernández Fariña 
hablaba de pintura pero también 
de escritura. Como señaló Alberto 
Ruiz de Samaniego también en el 
catálogo de su individual 
compostelana: «Podemos entonces 
leer (solo que ya no es posible) 
estas escrituras de Almudena 
Fernández como una signatura 
irónica que la propia pintura gusta 
de desarrollar consigo misma, 
y quizá para sí misma y contra 
nosotros. Por encima del pintor,  
por encima también de los que 
atendemos. Tapando, borrando, 
desgarrando el discurso prometido, 
enterrándolo al cabo en pigmento, 
obligan continuamente a repetir  
el compromiso, pero, a la vez, 
también con la misma insistencia  
lo pervierten, lo comprometen  
con la tachadura. Es la ley de la 
escritura que se pinta (en el fondo 
la ley de toda inscripción)». ¶   
En estas obras, de grandes 
contrastes cromáticos, la escritura 
se entrelazaba efectivamente  
en una trama de líneas como hilo 
capaz de revelarse y ocultarse  
a la vez. Son esas obras las que 
protagonizan su tercera exposición 
individual en la desaparecida 
galería vgo y también las  
que provocan las palabras de Juan  
de Nieves, esta vez en el catálogo 
que la Fundación Caixa Galicia 
dedicará a la artista: «El trabajo  
de Almudena Fernández Fariña 
puede interpretarse a la postre 
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como una nueva vía en la 
construcción de la pintura, y una 
contribución también en la 
redefinición de ese cajón de sastre 
especialmente vinculado a ella que 
es la abstracción, término 
posiblemente ya inservible para 
englobar a aquellos que intentan 
desarrollar una visión compleja y 
plural por encima del dominio de la 
complacencia formal». ¶  En el año 
2000 recibe el prestigioso Premio 
de Pintura L'Oreal y realiza su 
primera exposición individual en el 
Espacio de Caja Madrid en 
Pontevedra. La muestra tenía un 
carácter más narrativo, más 
explícito, remitiendo directamente 
hacia el mundo que Lewis Carroll 
imaginó en la piel de Alicia cuando 
atravesó el espejo y se la encontró 
al otro lado. Todo es producto de 
una atmósfera encantada propia de 
un cuento de niños, «encuadres, 
discursos y fusiones pintadas para 
un jaque mate a los confines de un 
mundo coloreado por la caprichosa 
verdad de un sueño», como dirá 
David Barro en el texto del 
catálogo. ¶  En el año 2001 expone 
individualmente por primera vez  
en Portugal, en la galería Arte 
Periférica, y es entonces, y más 
concretamente en su exposición  
en scq en 2002, cuando la 
escritura deja de organizarse en 
palabras para anudarse y tejerse  
en una suerte de maraña que 
remite directamente al mundo  
de la calceta. Como si de la trama 
de un jersey se tratase, su pintura 
se feminiza como en los discursos 
feministas. En palabras de Xosé 
Manuel Lens, «el motivo principal 
de esta nueva serie es el tejido, la 
trama. Los trazos de Almudena 
Fernández son tramas de cuerdas, 

sogas o tallos, que se distribuyen 
de forma armónica sobre el blanco 
de la tela; una novedad es que 
ahora este inquietante orden 
organiza los tubos desde el 
principio, antes era el gesto y 
el tiempo pictórico los que iban 
configurando la obra, ahora  
es el esquema y el proyecto de 
antemano». ¶  Ese mismo año se 
produce un importante salto en su 
manera de enfocar la pintura, y sus 
trabajos comienzan a tomar una 
dirección contaminada, híbrida, 
difuminando los límites con otras 
disciplinas. Será en su exposición 
«Texere», concebida para el mítico 
ciclo «Miradas virxes» del Centro 
Torrente Ballester, con comisariado 
de David Barro. Él mismo señalaba 
cómo en esta intervención «da un 
paso más y nos invita a ser Alicia,  
a traspasar ese umbral de 
realidades, a habitar una pintura 
que nos envuelve, que nos abriga o, 
incluso, nos asfixia». El espectador 
podía ahora penetrar y ocupar este 
paisaje tejido con pintura sobre las 
paredes. Es el discurso como 
envoltura y la envoltura como 
discurso. El referente cobra vida 
tridimensional y carácter 
monumental y la escala resultó más 
aliciante que nunca. La artista, 
interesada en el hecho de que los 
muros cubiertos de azulejos  
y estucos arabescos coincidan  
en su génesis con un principio  
de estampación textil (un módulo 
que se repite siguiendo un esquema 
de movimiento predeterminado)  
y con los diseños repetitivos de 
encajes o tapetes de ganchillo, 
buscó nuevas relaciones de una 
pintura capaz de cuestionar las 
convenciones del soporte. En esa 
misma línea de actuación podemos 

enmarcar su exposición en la galería 
vgo en 2004, titulada Knoten, que 
significa nudo en alemán. Como en 
obras como Arabesco, incluida 
dentro de la exposición «Texere»,  
la arquitectura participa como 
soporte de la pintura y sus límites 
sustituyen a los límites del soporte 
convencional, en un claro ejemplo 
de lo que se ha denominado pintura 
expandida. ¶  Más tarde llegarán 
nuevos pasos como Mural Decó  
y Pavimento pintura, instalaciones 
site-specific para el espacio del 
Café Moderno de Pontevedra,  
sede de la Fundación Caixa Galicia, 
donde además de desplegar  
la pintura por el suelo y la pared 
cuestionando los límites del 
soporte, se apropia de detalles 
ornamentales o motivos encon-
trados en el espacio expositivo para 
dialogar con su memoria y trabajar 
el contexto donde se inscribe la 
pintura. En estas obras, incluidas  
en el ciclo «Latitudes», comisariado 
por Xosé Manuel Lens, este indica 
cómo se define «esta dirección 
contaminada de la pintura, enten- 
dida como un hecho proyectado. La 
pintura relacionada con un lugar, 
con una memoria, que existe en un 
contacto directo y se alimenta, casi 
en un sentimiento nómada, de lo 
inmediato». En las páginas del 
mismo catálogo, la crítica Ángela 
Molina señala que la obra de 
Almudena Fernández remite a una 
manera de pensar la pintura desde 
una perspectiva cultural, 
advirtiendo cómo «en todos sus 
trabajos, los dibujos de redes y 
tramas aparecen y desaparecen  
en un laberinto de versiones y 
colores que relucen miste-
riosamente». ¶  En obras como 
estas la pintura precisa de la 
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den y proyectan por el espacio para 
enredarse en el terreno de otras 
disciplinas como el diseño, la deco- 
ración o la proyección arquitec-
tónica. Una pintura híbrida capaz  
de intensificar su sentido y desbor-
dar sus límites repitiéndolos o 
difuminándonos hasta el infinito. ¶

complicidad del espacio y obedecen 
a sus pautas. Lo mismo sucede en 
«Pintura habitat», exposición que 
proyecta para la madrileña galería 
Astarté. En esta ocasión, los tejidos 
salen del muro para invadir objetos, 
generando distintos ambientes en 
cada una de las habitaciones, otra 
vez coqueteando con la memoria 
del espacio a partir de los objetos 
seleccionados, que remiten a su 
condición pasada de habitación. 
Esta prolongación tridimensional  
de la pintura invita a que esta pueda 
ser habitada y vivida de un modo 
funcional que elimina las barreras 
de la pintura en tanto que objeto 
contemplativo. Una alfombra, un 
diván, una silla o una lámpara se 
convierten en elementos para la 
confrontación con la historia de la 
pintura abstracta. ¶  En sus 
intervenciones actuales, entre las 
que se encuentran las preparadas 
para «Abreveverba», así como su 
sutil intervención para el panóptico 
que distribuye las salas del marco 
de Vigo, la pintura continúa 
apoyándose en el ámbito mural de 
la arquitectura, buscando su 
complicidad y la del espectador, 
para jugar con el contexto donde  
va a ser proyectada. En sus propias 
palabras, «es una pintura que trata 
de redefinir su especificidad reivin- 
dicando la posibilidad de existir  
y reafirmarse en el mismo lugar 
donde confluyen otras disciplinas, 
una pintura que explora y 
sobrepasa los límites de esa 
condición potencialmente decora-
tiva y ornamental a la que ha tenido 
que enfrentarse la abstracción 
desde sus orígenes». Es una pintura 
expandida, de composiciones 
basadas en patrones que se repiten, 
en líneas imaginarias que se expan- 
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1.  Sen título (libros de artista), 1995-97 
Libro y letras adhesivas  
Medidas variables

2.  Textos de Goce / textos de placer, 2006 
Libros y alambre 
Medidas variables

3. Texto Charco, 2006 
Libro y letras adhesivas  
Medidas variables

4. Enredado, 2001  
Acrílico sobre lienzo 
196 × 196 cm

5. Quipu, 2002 
Intervención en Centro Torrente Ballester, Ferrol

6. Pavimento Pintura, 2004 
Intervención en Fundación Caixa Galicia, Pontevedra

  7. Holambrilla, 2004 
Intervención en Pazo da Cultura, Pontevedra

8. Mural decó, 2004 
Intervención en Fundación Caixa Galicia, Pontevedra

9. Pintura Habitat, 2005 
Intervención en Galería Astarté, Madrid 

10. Knoten, 2004 
Intervención en Galería vgo, Vigo

11. Pattern X, 2010 
Intervención en Sala X, Facultade de Belas Artes  
de Pontevedra

12. Pattern Panóptico, 2010 
Intervención en marco, Vigo
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8.  Sen título, serie Recuerdos de mi ciudad, 2006 
Óleo e grafito sobre tea 
195 × 195 cm

9.  Sen título, serie Recuerdos de mi ciudad, 2006 
Óleo e grafito sobre tea 
195 × 195 cm

10. Sen título, serie Refugios, 2008 
Serigrafía sobre papel 
Medidas variables

11. Sen título, 2010 
Óleo e grafito sobre tea 
195 × 195 cm

12. Sen título, 2010 
Óleo e grafito sobre tea 
195 × 195 cm

13. Sen título, 2010 
Óleo e grafito sobre tea 
195 × 195 cm

14. Sen título, 2010 
Óleo e grafito sobre tea 
195 × 195 cm

1.      Sen título, serie Refugios, 2010 
Óleo e grafito sobre tea 
390 × 162 cm

2. Sen título, serie Refugios, 2010 
Óleo e grafito sobre tea 
162 × 162 cm

3. Sen título, serie Refugios, 2010 
Óleo e grafito sobre tea 
162 × 162 cm

4. Sen título, serie Refugios, 2010 
Óleo e grafito sobre tea 
162 × 162 cm

5. Sen título, serie Refugios, 2010 
Óleo e grafito sobre tea 
162 × 162 cm

6.  Sen título, serie Recuerdos de mi ciudad, 2006 
Óleo e grafito sobre tea 
195 × 195 cm

7.  Sen título, serie Recuerdos de mi ciudad, 2006 
Óleo e grafito sobre tea 
195 × 195 cm
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Nado en Vigo en 1963 e licenciado en Belas Artes pola Universidade de 
Salamanca, Bosco Caride pertence a ese grupo de artistas que malia compartir 
xeración con moitos representantes de Atlántica, chegaba un pouco tarde para 
participar nas actividades xeradas por un movemento que, máis ca tal, foi talvez  
o resultado da provocación á acción de moitos artistas galegos que non vían  
na falta de espazos expositivos e de plataformas para a exhibición de arte outra 
cousa ca unha oportunidade para provocar unha acción artística que lles 
posibilitase o recoñecemento público. En 1986 forma parte dunha exposición, 
«Novíssimos», que foi un intento por parte das autoridades culturais do momento 
de perpetuar algo así como o nacemento do entendido como a contempora-
neidade para a arte en Galicia. Se a xeración de Atlántica supuxera xa unha 
ruptura que permitía exercer unha variación sobre as temáticas relacionadas  
ata o momento co que se entendía como idiosincrasia galega, «Novíssimos» 
considerouse como unha mostra institucional. Organizada desde a concellaría  
de Cultura no Concello de Ferrol, foi pensada como unha exposición que tentaba 
axudar os novos artistas daquela a cobrar unha voz que os espazos de exhibición 
non parecían ter a posibilidade de dar. Propoñíase desde os presupostos da 
liberdade creativa e nela presentábase obra de artistas que aínda non puideran 
realizar os seus estudos de Belas Artes no territorio galego, que procedían das 
escolas de artes e oficios ou que eran simplemente autodidactas. Era unha 
exposición con vocación itinerante, pensada para servir de plataforma á nova 
arte galega, procurando talvez que o recoñecemento das creacións feitas en 
Galicia servise para perpetuar un estado de modernidade que puidese colocar  
a comunidade autónoma no mapa da cultura de vangarda dentro do Estado 
español. ¶  O éxito da exposición fai que en 2003 se realice outra edición  
do evento, desta vez co apoio de institucións coma o macuf, o cgac ou a 
Fundación Caixa Galicia. Nesta segunda mostra presentada co nome de «Foron 
Novíssimos», pretendíase recuperar aqueles artistas que poucos anos antes 
formaran parte desa outra mostra paradigmática. Queríase dalgún modo analizar 
o decorrer do seu traballo artístico nese breve lapso de tempo e, como non, 
tentábase fomentar a creación dunha nova etiqueta baixo a que amparar  
un grupo de nomes que naqueles momentos representaban o futuro da arte  
en Galicia. ¶  No prólogo de Patricia Vargas Fernández, comisaria con Bernardo 
Castelo daquela primeira edición, para o catálogo da exposición «Foron 
Novíssimos», faise referencia a varias cuestións que resultan claramente 
indicativas de cal era a situación do panorama artístico na comunidade daquela. 
Dunha banda, falábase da presenza dunha arte das que foron chamadas «Novas 
tecnoloxías» e así escribía: «Pintura, escultura, fotografía, gravado ou vídeo 
teñen, xunto co avance tecnolóxico, un claro compoñente no desenvolvemento 
das Artes Plásticas presente en 'Novíssimos'. Os novos sistemas electrónicos 
amosan as súas potencialidades para producir e manipular as imaxes, o que 
supón unha auténtica revolución nas posibilidades tanto da linguaxe artística 
como da expresiva». ¶  Outro dos problemas que propón Patricia Vargas no 
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catálogo de «Foron Novíssimos» é a cuestión da posmodernidade e da 
situación periférica de Galicia en relación cos grandes centros de arte 
internacionais. Dicía a este respecto: «E así nos anos noventa consolídase 
unha ‘linguaxe artística contemporánea’ como unha linguaxe internacional 
posmoderna da Arte, que domina o panorama internacional. […] Pero por 
outro lado, prodúcese unha nova atracción dos centros cara ás periferias,  
o que permite unha maior circulación e ‘lexitimación da Arte das periferias’, 
dándonos unha visión de pluralidade e das individualidades do panorama 
da plástica mundial, do momento no que se funde o desexo da xuntar 
tradición e modernidade, de defender unha identidade estética sen fron-
teiras». ¶  É dicir, estábase entendendo a necesidade, dunha banda,  
de provocar a mobilidade para a arte galega, pechada durante moito tempo 
en si mesma, agás raras excepcións; e doutra, de atender un novo modelo 
artístico que non foi outro ca o de Bienal, que hoxe en día comeza a 
amosarse caduco, e tómase conciencia da noción de periferia respecto dun 
sistema estatal que desvencella todo aquilo que estea lonxe da capital dos 
circuítos de proxección institucional da arte contemporánea. Á vez, a noción 
da posmodernidade, que evidentemente estaba xa bastante trillada nos  
anos noventa, aparece, deixando claro que os discursos críticos sobre a arte  
que marcaron toda a literatura da crítica e da historia da arte nos últimos 
corenta anos, chegaban a Galicia con moito atraso. ¶  Dentro deste 
panorama é onde podemos encadrar as primeiras obras de Bosco Caride. 
Participante destacado de «Novíssimos» e da súa secuela, as súas seguintes 
exposicións realizáronse ao amparo das Bienais de Pontevedra, das pri-
meiras mostras de pintura Unión Fenosa e das exposicións na Galería adhoc. 
¶  Como citaba Alberto González Alegre no seu artigo «A imaxe pintura»,  
a propósito da mostra na Galería adhoc en 1991: «adquiriu notoriedade na 
Bienal de Pontevedra cun cadro de gran formato que revelaba unha 
madurez impropia das primeiras aparicións públicas dun artista. O cadro, 
moi semellante á serie que agora mostra, revelaba a vontade do autor de 
iniciar unha liña de investigación propiamente pictórica que, desde supostos 
abstractos, sintetizase parte dos valores e sobre todo da efectividade da 
imaxe pintada». ¶  A pintura de Bosco Caride, pretendidamente abstracta 
nos seus comezos, non deixaba, iso si, de perfilarse como algo próximo á 
figuración. Nesas primeiras pezas, cargadas de materia e construídas a través 
do desvelamento progresivo do que hai debaixo, Bosco Caride amosaba  
xa unha tendencia clara á procura do elemento sistematizador, á presencia 
de algo así coma un módulo, que dalgunha forma non deixaba que a súa 
pintura se desvinculase totalmente da figuración. Unha retícula esvaecida 
pero imperante que xogaba a determinar que aquilo tomaba camiño doutra 
cousa. ¶  No catálogo de «Novamente», exposición realizada en 2008 en 
Ourense, Ángel Cerviño dicía: «É interesante comparar estas pezas con 
outras pertencentes a series anteriores; porque xa desde o principio hai 
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unha grande presencia do ritmo no traballo de Bosco Caride. Nos seus primeiros 
traballos, de tratamento matérico, cálido e xestual, formas vagamente 
abstractas organízanse en secuencias verticais, nunha suxestión de movemento 
de raíz cinematográfica; ou compoñen estruturas ortogonais, cunha evidente 
asociación arquitectónica». ¶  É este traballo do ritmo realizado nas súas 
primeiras obras desde o control da materia, onde o artista exercita as súas 
capacidades para trazar despois eses grandes cadros figurativos nos que  
a repetición de elementos é material básico da composición. Os seus primeiros 
cadros parecen deixar ver unha especie de retícula exipcia sobre a que co  
paso dos anos iría colocar as súas pinturas de realidade circundante. ¶  A súa 
participación en tres grandes mostras colectivas deixa constancia clara da 
dirección do traballo de Bosco Caride nos últimos anos. «Pintura mutante»  
no marco de Vigo en 2006, «PAPERBACK» no mesmo museo ao ano seguinte  
e «Teleprompter» no Centro Torrente Ballester de Ferrol no ano 2009 son 
significativas da vitalidade do seu traballo. ¶  Ese elemento repetido, ese módulo 
constantemente presente no traballo de Bosco, comeza a insinuarse como 
elemento para configurar o que será o gran tema da súa pintura nos últimos anos: 
o espazo vivido, o espazo habitado e a desfiguración e conformación dese mesmo 
espazo por parte do ser humano. O espazo urbano é dalgún modo presentado 
polo artista como a mostra dunha serie de experiencias vitais. O seu modo de 
encadrar a ollada sobre o que o rodea e que dá como resultado a súa pintura, 
garda relación clara co enfoque fotográfico. A súa pintura é, de feito, realizada  
a partir da fotografía como medio de captación da realidade. Dicía Ángel Cerviño 
no catálogo de «Novamente»: «Pero non podemos esquecer que estas pinturas 
proveñen da realidade, da experiencia cotiá; parten de fotografías tomadas  
en espazos próximos, á vez locais e globais, lugares específicos e metafóricos. 
Son imaxes roubadas (por veces literalmente) ao paso fugaz do momento, ás 
configuracións espaciais da contorna social.De que nos falan estas obras, estas 
formas rítmicas? De consumo, de vivenda, de lecer... Mais estas realidades 
cotiás, como se amosan? Vexo por todas partes enreixados, reixas, valos; e vexo 
tamén acumulacións, sobreabundancia de víveres e mecanismos». ¶  A esfera  
do real, do percibido e rexistrado por medio dos sentidos, constrúese no traballo 
de Bosco dunha maneira singular. Esta singularidade vén marcada pola presenza 
de características claras en tales representacións. Xa falamos do ritmo, da 
repetición de elementos e da base fotográfica, pero aínda hai máis cousas. Está 
tamén a ausencia da figura humana, unha ausencia que é soamente aparente,  
pois en todo o que el pinta o home, que destrúe, que constrúe e que consume, 
atópase irremediablemente presente. A monocromía ocasionada polo uso de 
lapis acuarelables e barras de óleo fai que os seus debuxos se afasten dunha 
estética pop que doutro modo sería por veces innegable, tanto no seu uso da 
serigrafía como na recorrencia a esa estética de supermercado tan elocuente  
e tan demostrativa e as paisaxes estéticas da urbanidade contemporánea. Como 
sinalaba Carlos Bernárdez no seu artigo «A cidade global», publicado en El Faro 
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de Vigo en 2007: «O caos urbano, a uniformización das nosas cidades é un dos 
signos do noso tempo e como tal é reflectida polo artista. En concreto, nestas 
obras a ausencia da representación humana está reforzada por localizacións 
que nos falan de hábitos e costumes de quen as habita, produtos destinados  
ás persoas que están atrapadas entre valados publicitarios, corredores centrais 
de grandes superficies, atascos ou un crecemento desordenado e especulativo». 
¶  O formalismo de Bosco conecta con intentos pasados de reproducir a paisaxe 
circundante, cunha ansia case impresionista por asir certos retrincos da realidade 
que constrúe o seu propio mundo. Nas súas últimas pezas resulta sumamente 
interesante a mestura de elementos propios do debuxo coas calidades da 
serigrafía, o recoñecemento da diversidade de formatos como capaces de servir 
de igual maneira á súa intención narrativa e á convivencia daqueles primeiros 
elementos modulares cun debuxo que parece querer liberarse por fin da retícula. 
¶  As últimas obras de Bosco Caride, as que puideron ser vistas nas galerías 
Trinta e PM8, así como as que agora se presentan nesta exposición, son mostras 
claras do que a pintura pode conseguir cando quen a realiza ten vocación de 
cronista e contador de historias aparentemente suspendidas dun espazo tempo 
recoñecible pero que case semella pertencer máis ao mundo do soño. ¶
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1. Sen título, serie Refugios, 2010



38



39

2
3

4

5

2.  Sen título, serie Refugios, 2010
3.  Sen título, serie Refugios, 2010
4.  Sen título, serie Refugios, 2010
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10. Sen título, serie 
Refugios, 2008
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Nacido en Vigo en 1963 y 
licenciado en Bellas Artes por la 
Universidad de Salamanca, Bosco 
Caride pertenece a ese grupo de 
artistas que aunque compartiendo 
generación con muchos de los 
representantes de Atlántica, 
llegaba un poco tarde a participar 
en las actividades generadas por un 
movimiento que, más que tal, fue 
quizá el resultado de la provocación 
a la acción de muchos artistas 
gallegos que no veían en la falta  
de espacios expositivos y de 
plataformas para la exhibición del 
arte otra cosa que una oportunidad 
para provocar una acción artística 
que les posibilitase el reconoci-
miento público. En 1986 forma parte 
de una exposición, «Novíssimos», 
que fue un intento por parte de  
las autoridades culturales del 
momento de perpetuar algo así 
como el nacimiento de lo entendido 
como la contemporaneidad para 
el arte en Galicia. Si la generación 
de Atlántica había supuesto ya una 
ruptura que permitía ejercer  
una variación sobre las temáticas 
relacionadas hasta el momento  
con lo que se entendía como 
idiosincrasia gallega, «Novíssimos» 
fue planteada como una muestra 
institucional. Organizada desde 
la concejalía de Cultura en el 
Concello de Ferrol, se pensó como 
una exposición para intentar ayudar 
a los jóvenes artistas de aquel 
entonces a cobrar una voz que los 
espacios de exhibición no parecían 
tener la posibilidad de darles.  
Se planteaba desde los presu-
puestos de la libertad creativa y en 
ella se presentaba obra de artistas 
que aún no habían podido realizar 
sus estudios de Bellas Artes en 
territorio gallego, que procedían  

de las Escuelas de artes y oficios 
o que eran simplemente 
autodidactas. Era una exposición 
con vocación de itinerancia, 
pensada para servir de plataforma 
al joven arte gallego, buscando 
quizá que el reconocimiento 
de las creaciones hechas en 
Galicia sirviese para perpetuar 
un estado de modernidad que 
pudiese colocar a la comunidad 
autónoma en el mapa de la cultura 
de vanguardia dentro del estado 
español. ¶  El éxito de la exposición 
hace que en el 2003 se realice otra 
edición del evento, esta vez con  
el apoyo de instituciones como el 
macuf, el cgac o la Fundación 
Caixa Galicia. En esta segunda 
muestra presentada con el nombre 
de «Foron Novíssimos», se preten-
día recuperar a aquellos artistas 
que habían, hacía pocos años, 
formado parte de esa otra muestra 
paradigmática. Se quería de algún 
modo analizar el discurrir de su 
trabajo artístico en ese breve lapso 
de tiempo y, cómo no, se intentaba 
fomentar la creación de una nueva 
etiqueta bajo la que amparar a un 
grupo de nombres que en aquellos 
momentos representaban el futuro 
del arte en Galicia. ¶  En el prólogo 
de Patricia Vargas Fernández, 
comisaria con Bernardo Castelo  
de aquella primera edición, para el 
catálogo de la exposición «Foron 
Novíssimos» se hace referencia 
a varias cuestiones que resultan 
claramente indicativas de cuál 
era la situación del panorama 
artístico en la comunidad en aquel 
entonces. Por una parte, se hablaba 
de la presencia de un arte de las 
que fueron llamadas «Nuevas 
tecnologías» y así escribía:«Pintura, 
escultura, fotografía, grabado o 

vídeo tienen, junto con el avance 
tecnológico, un claro componente 
en el desarrollo de las Artes 
Plásticas presente en ‘Novíssimos’. 
Los nuevos sistemas electrónicos 
muestran sus potencialidades para 
producir y manipular las imágenes, 
lo que supone una auténtica 
revolución en las posibilidades 
tanto del lenguaje artístico como 
del expresivo». ¶  Otro de los 
problemas planteados por Patricia 
Vargas en el catálogo de «Foron 
Novíssimos» es la cuestión de la 
posmodernidad y de la situación 
periférica de Galicia en relación 
con los grandes centros de arte 
internacionales. Decía a este res- 
pecto: «Y así en los años noventa 
se consolida un ‘lenguaje artístico 
contemporáneo’ como un lenguaje 
internacional posmoderno del 
Arte, que domina el panorama 
internacional. […] Pero por otro 
lado, se produce una nueva 
atracción de los centros hacia 
las periferias, lo que permite una 
mayor circulación y ‘legitimación 
del Arte de las periferias’, 
dándonos una visión de pluralidad 
y de las individualidades del 
panorama de la plástica mundial, 
del momento en que se funde 
el deseo de juntar tradición y 
modernidad, de defender una 
identidad estética sin fronteras». 
¶  Es decir, se estaba entendiendo 
la necesidad, por una parte, de 
provocar la movilidad para el arte 
gallego, encerrado durante mucho 
tiempo sobre sí mismo, salvo raras 
excepciones; y por otra, de atender 
a un nuevo modelo artístico que 
no fue otro que el de Bienal que 
hoy en día comienza ya a mostrarse 
caduco, tomándose conciencia de 
la noción de periferia respecto a un 
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sistema estatal que desvincula todo 
aquello que esté lejos de la capi- 
tal de los circuitos de proyección 
institucional del arte contemporá-
neo. A la vez, la noción de la 
posmodernidad, que eviden-
temente estaba ya bastante trillada 
en los años noventa, aparece, 
dejando claro que los discursos 
críticos sobre el arte, que han 
marcado toda la literatura de  
la crítica y la historia del arte en  
los últimos cuarenta años, llegaban 
a Galicia con mucho retraso. 
¶  Dentro de este panorama es 
donde podemos encuadrar las 
primeras obras de Bosco Caride. 
Participante destacado de 
Novíssimos y su secuela, sus si-
guientes exposiciones se realizaron 
al amparo de las Bienales de 
Pontevedra, las primeras muestras 
de pintura Unión Fenosa y las 
exposiciones en la Galería adhoc. 
¶  Como citaba Alberto González 
Alegre en su artículo, «A imaxe 
pintura», a propósito de la muestra 
en la Galería adhoc en 1991: 
«adquirió notoriedad en la Bienal 
de Pontevedra con un cuadro de 
gran formato que revelaba una 
madurez impropia de las primeras 
apariciones públicas de un artista. 
El cuadro, muy semejante a la serie 
que ahora muestra, revelaba la 
voluntad del autor de iniciar una 
línea de investigación propiamente 
pictórica que, desde supuestos 
abstractos, sintetizase parte de 
los valores y sobre todo de la 
efectividad de la imagen pintada». 
¶  La pintura de Bosco Caride, 
pretendidamente abstracta en sus  
inicios, no dejaba, eso sí, de 
perfilarse como algo cercano a la 
figuración. En esas primeras piezas, 
cargadas de materia y construidas a 

través del desvelamiento progresivo 
de lo que hay debajo, Bosco 
Caride mostraba ya una tendencia 
clara a la búsqueda del elemento 
sistematizador, a la presencia de 
algo así como un módulo, que de 
alguna forma no dejaba que su 
pintura se desvinculase totalmente 
de la figuración. Una retícula 
desvanecida pero imperante que 
jugaba a determinar que aquello 
tomaba camino de otra cosa.¶   
En el catálogo de «Novamente», 
exposición realizada en 2008 en 
Ourense Ángel Cerviño decía: «Es 
interesante comparar estas piezas 
con otras pertenecientes a series 
anteriores; porque ya desde el 
principio hay una gran presencia 
del ritmo en el trabajo de Bosco 
Caride. En sus primeros trabajos, 
de tratamiento matérico, cálido 
y gestual, formas vagamente 
abstractas se organizan en secuen- 
cias verticales, en una sugerencia 
de movimiento de raíz cinema-
tográfica; o componen estructuras 
ortogonales, con un evidente 
asociación arquitectónica». Es este  
trabajo del ritmo realizado en sus 
primeras obras desde el control  
de la materia, donde el artista ejer- 
cita sus capacidades para trazar 
después esos grandes cuadros 
figurativos en los que la repetición 
de elementos es material básico  
de la composición. ¶  Sus primeros 
cuadros parecen dejar ver una 
especie de retícula egipcia sobre la 
que con el paso de los años iría  
a colocar sus pinturas de la realidad 
circundante. ¶  Su participación 
en tres grandes muestras 
colectivas deja constancia clara 
de la dirección del trabajo de 
Bosco Caride en los últimos años. 
¶  «Pintura mutante» en el marco 

de Vigo en 2006, «PAPERBACK» 
en el mismo museo al año siguiente 
y «Teleprompter» en el Centro 
Torrente Ballester de Ferrol  
en el año 2009 son significativas  
de la vitalidad de su trabajo. ¶   
Ese elemento repetido, ese módulo 
constantemente presente en el 
trabajo de Bosco, comienza  
a insinuarse como elemento para 
configurar el que será el gran tema 
de su pintura en los últimos años:  
el espacio vivido, el espacio habi- 
tado y la desfiguración y conforma-
ción de ese mismo espacio por  
parte del ser humano. El espacio 
urbano es de algún modo 
presentado por el artista como 
la muestra de una serie de 
experiencias vitales. Su modo de 
encuadrar la mirada sobre lo que 
lo rodea y que da como resultado 
su pintura, guarda relación clara 
con el enfoque fotográfico. Su 
pintura es, de hecho, realizada a 
partir de la fotografía como medio 
de captación de la realidad. Decía 
Ángel Cerviño en el catálogo de 
«Novamente»: «Pero no podemos 
olvidar que estas pinturas provie- 
nen de la realidad, de la experien-
cia cotidiana; parten de fotografías 
tomadas en espacios próximos,  
a la vez locales y globales, lugares 
específicos y metafóricos. Son 
imágenes robadas (a veces 
literalmente) al paso fugaz del 
momento, a las configuraciones 
espaciales del entorno social. ¿De 
qué nos hablan estas obras, estas 
formas rítmicas? De consumo, 
de vivienda, de ocio... Pero estas 
realidades cotidianas, ¿cómo se 
muestran? Veo por todas partes 
verjas, rejas, vallas; y veo también 
acumulaciones, sobreabundancia 
de víveres y mecanismos». ¶  La 
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esfera de lo real, de lo percibido  
y registrado por medio de los 
sentidos se construye en el trabajo 
de Bosco de una manera singular. 
Esta singularidad viene marcada 
por la presencia de características 
claras en dichas representaciones. 
Ya hemos hablado del ritmo, de la 
repetición de elementos y de la 
base fotográfica, pero aún hay más 
cosas. Está también la ausencia de 
la figura humana, una ausencia que 
es solamente aparente, pues en 
todo lo que él pinta el hombre que 
habita, que destruye, que construye 
y que consume se encuentra 
irremediablemente presente. La 
monocromía ocasionada por el uso 
de lápices acuarelables y barras de 
óleo hace que sus dibujos se alejen 
de una estética pop que de otro 
modo sería a veces innegable, tanto 
en su uso de la serigrafía como en 
la recurrencia a esa estética de 
supermercado tan elocuente  
y tan demostrativa de los paisajes 
estéticos de la urbanidad 
contemporánea. Como señalaba 
Carlos Bernárdez en su artículo «A 
cidade global», publicado en El Faro 
de Vigo en 2007: «El caos urbano 
la uniformización de nuestras 
ciudades es uno de los signos de 
nuestro tiempo y como tal reflejada 
por el artista. En concreto, en estas 
obras la ausencia de la repre-
sentación humana está reforzada 
por localizaciones que nos hablan 
de hábitos y costumbres de quien 
las habita, productos destinados  
a las personas que están atrapadas 
entre muros publicitarios, pasillos 
centrales de grandes superficies, 
atascos o un crecimiento desor-
denado y especulativo». ¶  El 
formalismo de Bosco conecta con 
intentos pasados de reproducir el 

paisaje circundante, con un ansia  
casi impresionista por asir ciertos  
retazos de la realidad que 
construye su propio mundo. En sus 
últimas piezas resulta sumamente 
interesante la mezcla de elementos 
propios del dibujo con las calidades 
de la serigrafía, el reconocimiento 
de la diversidad de formatos 
como capaces de servir de igual 
manera a su intención narrativa y la 
convivencia de aquellos primeros 
elementos modulares con un dibujo 
que parece querer liberarse por fin 
de la retícula. ¶  Las últimas obras 
de Bosco Caride, las que pudieron 
ser vistas en las galerías Trinta y 
PM8, así como las que ahora se 
presentan en esta exposición, 
son muestras claras de lo que la 
pintura puede conseguir cuando 
quien la realiza tiene vocación de 
cronista y contador de historias 
aparentemente suspendidas de  
un espacio tiempo reconocible pero 
que parece casi más pertenecer al 
mundo del sueño. ¶
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9.  Sin título, serie Recuerdos de mi ciudad, 2006 
Óleo y grafito sobre tela 
195 × 195 cm

10. Sin título, serie Refugios, 2008 
Serigrafía sobre papel 
Medidas variables

11. Sin título, 2010 
Óleo y grafito sobre tela 
195 × 195 cm

12. Sin título, 2010 
Óleo y grafito sobre tela 
195 × 195 cm

13. Sin título, 2010 
Óleo y grafito sobre tela 
195 × 195 cm

14. Sin título, 2010 
Óleo y grafito sobre tela 
195 × 195 cm

1.         Sin título, serie Refugios, 2010 
Óleo y grafito sobre tela 
390 × 162 cm

2. Sin título, serie Refugios, 2010 
Óleo y grafito sobre tela 
162 × 162 cm

3. Sin título, serie Refugios, 2010 
Óleo y grafito sobre tela 
162 × 162 cm

4. Sin título, serie Refugios, 2010 
Óleo y grafito sobre tela 
162 × 162 cm

5. Sin título, serie Refugios, 2010 
Óleo y grafito sobre tela 
162 × 162 cm

6.  Sin título, serie Recuerdos de mi ciudad, 2006 
Óleo y grafito sobre tela 
195 × 195 cm

7.  Sin título, serie Recuerdos de mi ciudad, 2006 
Óleo y grafito sobre tela 
195 × 195 cm

8.  Sin título, serie Recuerdos de mi ciudad, 2006 
Óleo y grafito sobre tela 
195 × 195 cm
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