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Imagen y texto: La vigencia del emblema en la pintura 

gallega de la emigración 

Mª Dolores Villaverde Solar1 

 

Resumen: Este artículo se  acerca a la obra de algunos de los creadores gallegos nacidos y 

formados en el pasado siglo, de diferentes estilos o temáticas, que coinciden en sus creaciones al 

necesitar de una serie de  elementos alegóricos, metáforas, o símbolos que dejan patente la 

dependencia que el arte del siglo XX sigue teniendo de la literatura emblemática, la alegoría o el 

símbolo.  

Con las piezas analizadas queda patente que la combinación que forman pintura 

/emblemática no es algo que se restringe en el tiempo  y que en las imágenes figurativas del siglo XX, 

la máxima “una imagen vale más que mil palabras”, no siempre se cumple.  

Palabras clave: arte, literatura, emblema,  símbolo, imagen. 

 

Abstract: This article is about the work of some of the Galician artists in the past century, 

which overlap in their creations to need a series of allegorical elements, metaphors, or symbols that 

demonstrate the dependence the twentieth century art remains emblematic literature, allegory or 

symbol. 

With analyzed examples is clear that their combination paint / emblem is not something 

that is restricted in time and in the figurative images of the twentieth century, the maxim "a picture 

is worth a thousand words" is not always true. 

Keywords: art, literature, emblem, symbol, picture.
 

 

Introducción 

                                                 
1 Doctora en Historia en Arte. Profesora contratada en la Facultad de Humanidades de la 
Universidad de A Coruña. 
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Al escribir este texto en los inicios del año 2012, poco o nada  voy a 

descubrir al lector si empiezo anotando que la pintura desde sus primeras 

manifestaciones ha sido medio de comunicación o expresión de belleza, emoción, 

ideas políticas, religiosas, o socioculturales. También es una obviedad comentar 

que a medida que va cambiando la sociedad, cambia la idea tradicional de arte, el 

papel del espectador…y así el pasado siglo XX se convirtió en el más intenso para 

las artes, con movimientos, escuelas y/o estilos pictóricos que se suceden 

precipitadamente durante la centuria, desde que aparecen las primeras 

vanguardias, pasando por la llegada de la abstracción hasta las últimas 

aportaciones con la aplicación de nuevas tecnologías al arte.  

 Galicia no es una excepción y no se aparta de estos acontecimientos y 

avances, sin embargo aquí las cosas van más lentamente…. Se inicia el siglo con 

artistas nacidos en el primer tercio del mismo que se ven obligados marchar de su 

tierra para estudiar en la capital, pues Madrid es una urbe más abierta a las 

vanguardias artísticas que llegan del exterior y que, además, acepta mejor a las 

mujeres que se dedican al arte en esas primeras décadas del siglo. 

Desgraciadamente, los años treinta, con la Guerra Civil y la inmediata 

posguerra son un momento duro política, social y económicamente en Galicia al 

igual que en el resto de España. A nivel artístico y cultural las consecuencias 

serán inminentes, y así algunos de los creadores más interesantes deben exiliarse 

por razones políticas. Los creadores que quedan aquí, se hallan ante una nueva 

etapa academicista, clasicista, totalmente opuesta a lo que se hacía fuera y habrá 

que esperar a los años cincuenta, que en Galicia marcan la ruptura entre tradición 
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y modernidad, culminan con la  llegada de la abstracción y abren una nueva, 

además de fructífera, era para el arte gallego.  

Arrancar con esta introducción un artículo que se presenta bajo el título 

de  Imagen y texto: La vigencia del emblema en la pintura gallega de la emigración   

tiene su razón de ser, pues este trabajo surge del interés por acercarse al arte 

gallego del siglo XX, aunque con la intención de hacerlo de modo algo distinto. 

 No se va a hacer un estudio de los pintores gallegos que emigran o se 

exilian; tampoco una relación de imágenes pictóricas o fotográficas que ilustren 

el tema… la idea es acercarse a algunos de los creadores gallegos nacidos y 

formados en el pasado siglo, de diferentes generaciones, estilos o temáticas, pero 

con varios vínculos que los unen: el primero es que todos los escogidos tuvieron 

que emigrar en algún momento de sus vidas, por razones diversas; y el segundo, 

que en todas las obras analizadas echan mano de una serie de  elementos 

alegóricos, metáforas, o símbolos que dejan patente la vigencia o dependencia 

que el arte sigue teniendo del emblema, la alegoría o el símbolo. 

            

Pintura y emblemas 

 

¿Qué cuenta cada obra de arte, qué representa cada elemento 

representado?, ¿hay un mensaje encubierto tras las imágenes?, ¿un doble sentido, 

una moraleja?. Los pintores de todas las épocas fueron creando sus propias 

claves, producto cada una de  ellas de la ideología de cada momento histórico. En 

la Edad Media basados en la cultura teocéntrica que lo invade todo, la filosofía 
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neoplatónica durante el Renacimiento o la literatura emblemática en el Siglo de 

Oro. 

 La perfecta combinación que forman pintura y emblemática no es algo que 

se restringe en el tiempo ni se limita a una etapa de la historia. Está claro que las 

cosas no surgen de la nada, para entender lo que se está creando hoy, hay que 

conocer todo lo que se hizo antes: los artistas, sus estilos, sus métodos de trabajo, 

sus fuentes de inspiración….y entre estas últimas está el binomio 

pintura/emblemática. 

            Una de las prácticas más comunes en el arte es buscar la fidelidad de las 

imágenes figurativas con los elementos de la naturaleza. Al acercarnos a este tipo 

de  pintura en el siglo XX, en apariencia nos hallamos con piezas que no  se alejan 

de esta tradición y a las que se podría adjuntar la máxima “una imagen vale más 

que mil palabras”, pero a veces las cosas no tienen tan fácil explicación… 

En el año 2005, en el artículo  Las claves emblemáticas en el autorretrato de 

Eugenio Granell2 analicé los secretos que esconde su Autorretrato del año 1944. 

Granell3, en esta obra tan singular deja patente que es un intelectual que conocía 

toda una serie de fuentes impresas y literarias, entre ellas las fuentes de la 

emblemática y las supo aplicar a sus obras. No es el cometido del presente texto 

repetir lo descrito entonces, pero sí conviene recordar como los elementos que 

rodean a la imagen del pintor, aparentemente incoherentes, componen una 

                                                 
2
 VILLAVERDE SOLAR, MªDolores (2005),”As claves emblemáticas no autorretrato de  Eugenio 

Granell”, O ollo público. Revista das artes, núm. 13, Edición O cabaliño do demo, Vigo, pp.29-34. 
3 Para  conocer algo más del artista además de los numerosos catálogos sobre su obra, remito a 
los capítulos “Eugenio Granell” y “Raíces, Humanismo e individualidad en la vida  y obra de 
Eugenio F.Granell”, de  Galicia Terra Unica-A Galicia Exterior (1997),  Santiago, Xunta de Galicia,, 
pp. 342-367. 
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representación simbólica, que  se resume en  una reflexión sobre el paso del 

tiempo y  el genio del artista. Para  ilustrarlo, echa mano de una serie de  

elementos alegóricos  o metáforas, con una clara derivación de la Emblemática de 

Alciato4: 

         El emblema5 143 de Alciato Del príncipe que busca  la seguridad de sus 

súbditos es el tema e imagen que utiliza Granell para aludir a la contraposición 

entre el genio del artista  y el canal que lo mantiene en tierra. 

 

Siempre que los hermanos Titanes perturban / los mares, arrojar el ancla  ayuda a los pobres / 

marinos. A esta la rodea el delfín, bondadoso / con los hombres, para que  caiga mas segura /en las 

aguas profundas.¡Cuán conveniente es /  que se acuerden  de llevar  estas insignias los /  reyes, ya 

que son  para su pueblo  como el / ancla  para los marinos!. 

 

El emblema 120  La pobreza perjudica  los mayores ingenios  y hace que no 

progresen sirve  al artista  para expresar la contradicción entre lo que se desea y la 

realidad, con el imperdible que sujeta uno de sus ojos nos habla de su genialidad 

que le permitiría “volar” si no hubiese quien lo sujete. 

 

De mi diestra pende una piedra mi otra/ mano tiene alas: así  como las plumas me / elevan  me 

hunde  por otra parte el grave/ peso. Por mi ingenio podría  sobrevolar las/ cumbres mas altas, si no  

me lo impidiera la/ desfavorable pobreza. 

 

                                                 
4
 ALCIATO,A (1975),Emblema, Editora Nacional,Madrid. 

5
 Los emblemas en los que se basa el autorretrato de Granell  derivan de la Emblemática de 

Alciato, arriba mencionada. 
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        Partiendo de esta imagen como ejemplo, es más que evidente que las 

referencias a la emblemática son constantes y la apariencia no tiene nada que ver 

con el significado final del autorretrato.  

          En esta ocasión, volveremos sobre el mismo tema y nos aproximaremos 

nuevamente a la pintura de Eugenio Granell, pero también a la de Luis Seoane, de  

Maruja Mallo o de Urbano Lugrís, entre otros nombres fundamentales para la 

plástica gallega del siglo XX que  con sus vivencias y sus obras traducen a imagen 

el proceso de transformación del arte e historia del país y la ineludible relación 

con la emblemática, la filosofía o el pensamiento. 

 

Para empezar, es necesario explicar cómo se abordará el tema. Se eligen un 

par  de piezas de cada uno de los artistas seleccionados, que en apariencia 

representan una cosa, pero si se sigue indagando, la interpretación final de 

figuras u objetos las convierte en algo totalmente diferente, el  ficticio realismo se 

distorsiona hasta darle una nueva vida a las obras.  

 

Buscando una mayor facilitad de lectura en el relato, se seguirá un orden 

cronológico de artistas. Y así se inicia el recorrido en el Surrealismo, pues si hay 

un movimiento que durante el siglo XX echa mano del símbolo será dicha 

vanguardia. Su auge coincide con el período de entreguerras y encuentra en el 

automatismo o el sueño así como sus interpretaciones, sus temas favoritos. El 

surrealismo, nacido tras la escisión con el grupo Dadá, surge tras la guerra con la 

intención y la esperanza en cambiar el mundo. Enemigo de las convenciones, 
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rompe con el lenguaje tradicional y en sus representaciones todo es metáfora, 

desde los relojes blandos de Dalí a las inteligentes imágenes de Magritte o las 

metáforas de Frida Kahlo…. Que dejan de ser mera imitación de la realidad,  se 

llenan de símbolos e investigan en el subconsciente.  

 

Los artistas seleccionados 

 

En la comunidad gallega la vanguardia es fecunda en número y calidad de 

los artistas siendo posiblemente Maruja Mallo (Viveiro 1902- Madrid, 1995) la 

pintora surrealista gallega más internacional y conocida fuera de la comunidad 

autónoma.   

Pasa su infancia en Galicia, entre su Viveiro natal  y Tui, para luego 

trasladarse a Asturias -donde empieza a formarse  como pintora - y finalmente 

Madrid. En 1922 llega a la capital, para estudiar en la Real Academia de Bellas 

Artes de San Fernando y será  entonces cuando empezará a relacionarse con 

artistas, cineastas  y escritores vinculados a las vanguardias: Luis Buñuel, Salvador 

Dalí, Rafael Alberti, Federico García Lorca….  

Desde los años treinta está comprometida con la República y al estallar la 

Guerra Civil se ve obligada a exiliarse. La mayor parte del tiempo la pasará en 

Argentina donde recibe un rápido reconocimiento que contrasta con el olvido 

que sufre en su tierra  No regresará a España hasta 1962 sin importarle ser ya una 

desconocida en su país  y siguió luchando por la libertad, por la defensa de la 
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mujer y de su trabajo por encima de los prejuicios y circunstancias políticas del 

momento.  

 De las piezas de Maruja6 se podrían comentar muchas, pero las que  

tienen a mujeres como protagonistas se llenan de metáforas que revelan su 

carácter, su ideología y compromiso con la difícil situación en que vivían las 

mujeres de su tiempo. La pieza más reivindicativa (y conocida) a este respecto es  

La mujer de la cabra (1929). La escena muestra a dos mujeres jóvenes: una que 

camina  hacia delante y  la otra que la saluda desde una ventana de una casa. 

Por el lienzo no pasaron los años, siendo su temática muy actual, al 

presentar con  dos mujeres y los ambientes que cada una de ellas representa, la 

dualidad entre espacio público-privado: la mujer que saluda es la tradicional,  la 

que trabaja en el hogar. Hacia el interior sólo se observa un reloj -emblema 

siempre del paso del tiempo- y una cortina, símbolos ambos del  espacio opresivo 

y subordinado al que está sometida. 

La otra es libre e independiente, refleja a la mujer moderna no supeditada 

al hombre y que demanda su lugar en el espacio público. Da grandes pasos y lleva 

una cabra, es una mujer del campo, pero camina firme y decidida mientras 

observa a la otra. 

La sorpresa del trigo la pinta en 1936, justo antes de la guerra. En una pieza 

totalmente diferente a la anterior, en apariencia, el lienzo nos acerca a una 

Maruja defensora de los trabajadores y sus derechos.  

                                                 
6
 Las dos piezas de Maruja Mallo elegidas para este artículo  se analizaron en el trabajo de 

investigación tutelado dirigido por la Profesora Rosalía Torrent: La discriminación y exclusión de 
las  mujeres en la historia del arte occidental. Su manifestación en el arte  gallego,  que la autora  
presentó en el Master en Estudios Feministas, de Género y Ciudadanía, de la Universidad Jaume I 
de Castellón, curso 2009-2010.  
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La imagen trata de exaltar el trabajo campesino7, pero lo hace de manera 

poco convencional, con la imagen de una mujer sobre un fondo neutro de cuyos 

enormes dedos de la mano derecha brotan espigas que mira asombrada mientras 

en la otra muestra dos semillas.  

  Las manos simbolizan a las manos de todos los trabajadores del campo con 

las que se hace el pan que es el alimento por excelencia. Para realzar todavía más 

el esfuerzo de los campesinos  y su trabajo equipara ese trabajo  a la capacidad de 

la mujer para dar vida, para germinar algo nuevo, de ahí que eche mano de una 

representación femenina.    

 

El coruñés Urbano Lugrís, es junto con  Maruja Mallo y Eugenio Granell el 

otro gran referente surrealista gallego. Nace y muere en ciudades de la costa 

gallega, nace en Coruña 1908 y muere en Vigo en 1973. Si bien no tuvo que 

exiliarse, sí pasó un tiempo fuera de su comunidad, los años vividos en Madrid 

para formarse como pintor. 

Su manera de entender el surrealismo lo acerca a la pintura metafísica de 

Chirico en ocasiones, otras veces más al “ficticio realismo” de Magritte…y siente 

atracción por pintores renacentistas como Patinir ou El Bosco. 

Independientemente de ello lo que siempre está presente en su obra es la 

predilección por imágenes que lo acercan al mar: tesoros marinos, interiores 

marineros o vistas de la costa, obras de aparente simplicidad por su temática, que 

                                                 
7 La siega del trigo, o la espiga,  sirven en la iconografía tradicional para representar al verano. 
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llena de símbolos y múltiples interpretaciones convirtiéndolas en piezas 

conceptuales. 

Son tantas las piezas que se podrían incluir aquí por su compleja 

interpretación, que ha sido especialmente difícil la selección decidiéndome 

finalmente por las siguientes:  

     Sirena alada (1946). El mar en este lienzo es el protagonista, sobre sus olas se 

observa  una sirena con alas, símbolo de libertad,  por su capacidad para moverse 

tanto por tierra como por mar superando cualquier atadura. Pero a la  vez, la 

sirena es símbolo por excelencia del erotismo, la sensualidad o la pasión, en una 

nueva versión de los dos amores neoplatónicos. 

Junto a ella dos elementos que se elevan en vertical sobre el mar: La torre 

y la escalera.  Una torre y una escalera que se alzan al cielo tienen significados 

múltiples y contrapuestos. Por un lado ambas son metáfora de soporte o firmeza 

frente al mar inestable.  Si bien en el cristianismo, la torre se vincula  a la figura 

de María “torre de marfil”,  y  también tiene una simbología más pagana, por su 

relación con el mito de Danae, más clara aquí al aparecer junto a una  sirena.  

 De igual forma, la escalera en el cristianismo, es el eslabón que une cielo y 

tierra. Sobre esta simbología escribe Fernado de la Torre Farfán en sus Fiestas de 

la Santa Iglesia Metropolitana y Patriarcal de Sevilla al Nuevo Culto del S.Rey Don 

Fernando tercero de Castilla. Describe la ciudad de Sevilla en un emblema con 

“una escala  fabricada de una espada, y un cetro  cuyos escalones eran hechos  de 
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coronas reales. Su extremo tocaba en el cielo  donde se ostentaba  una hermosa  

puerta, aunque cerrada, y de entre unas nubes salía una mano con una llave8…”. 

Es indiscutible la conexión de la pieza de Farfán con la de Lugrís, que en 

resumen, es una reflexión sobre la armonía de contrarios: cielo/tierra, 

paganismo/cristianismo, amor vulgar/celeste. 

 

Serpiente de mar (1946), nuevamente presenta un mar tempestuoso 

donde un barco se tambalea rodeado por una serpiente marina. El mar 

encabritado del primer plano sin embargo, cambia totalmente en el último donde 

navega placenteramente otro navío.  La pieza parece inspirada en las novelas de 

Julio Verne, aunque esta obra se llena de símbolos que dificultan su explicación: 

El agua es siempre símbolo de vida, pero también es el abismo…  aquí 

perfectamente identificadas ambas interpretaciones con las dos imágenes del 

mar: sereno y agitado. 

La serpiente recuerda al ouroboros9, la serpiente que se muerde la cola. Esta, se 

convirtió en símbolo relacionado con Saturno, por lo tanto con el tiempo, 

pasando a ser el símbolo que mejor ejemplifica la regeneración de la vida, los 

ciclos del tiempo. 

Las velas desplegadas simbolizan la fortuna que cambia con el viento10.  

Ya tenemos, pues, un nuevo significado de la obra, pero por otro lado, no 

es para nada desatinado relacionar el lienzo con los jeroglíficos que recogen la  

                                                 
8 Analizado por LEDDA, G. (2000), en “Estrategias y `procedimientos comunicativos  en la 
emblemática aplicada (fiestas y celebraciones. Siglo XVII)”, Emblemata Aurea. La emblemática en 
el arte y la literatura  del siglo de oro,Akal,,pp. 257-258. 
9 BATTISTINI, M., Símbolos y alegorías, Electa, 2008,  pp.10-11.  
10

 BATTISTINI, 2008,op.cit , (nota 8), p.225.  
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imagen de un barco de vela que navega en un mar agitado. Son imágenes de la 

emblemática que aluden al buen rey que ha vencido  tempestades  navegando  

seguro y llegando a buen puerto11. El jeroglífico nº 34 de Felipe  IV, en el que bien 

podría haberse basado Lugrís para su pintura,  muestra esta imagen con el lema: 

 

Feliz puerto irá a gozar /nave cuya ligereza/ el austro pudo inspirar / y es su norte la 

pureza/ de la estrella de la mar. 

 

La aparición de un barco con las velas desplegadas es un recurso muy 

utilizado por el pintor. En sus interiores marineros, como Anticuario del puerto o 

Cuarto de viejo marinero,  ambas de 1946,  los tenemos como maquetas, como 

cuadros colgados de las paredes… 

Son siempre interiores llenos de objetos, pero en los que el hombre no está 

presente, esa ausencia de vida es la representación visual de la melancolía, el 

olvido.  

       En ambas, llama la atención, una esfera de vidrio azul pendiente del techo, 

que alude al universo, y de igual forma aparecen alusiones al paso del tiempo: Las 

antigüedades que llenan las estancias son alegoría del tiempo congelado, pero 

además en Cuarto de viejo marinero  un reloj de pared preside la estancia. En  

Anticuario del puerto,  no hay reloj, pero sí una vela apagada, que encarna 

igualmente al paso del tiempo, pues al contrario de la que está encendida que 

representa la esperanza, el consumirse, apunta al tiempo que se extingue. 

                                                 
11
 RODRÍGUEZ DE MONFORTE, P. (1666), Descripción de las honras que se hicieron a la Cathólica 

Magd de D.Phelippe quarto Rey de la Españas, Francisco Nieto, Madrid. 
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A mayores, entre los diversos objetos acumulados en los cuartos, están 

presentes los que aluden a los  distintos elementos: El pájaro –aire- y las jarras o 

vasos –agua-.   

El compendio de objetos y su extraña interpretación convierten a ambos 

lienzos en  unas vanitas, que hablan de la transitoriedad de la vida.  

 

 

Fig.1: Anticuario del puerto (Urbano Lugrís). 

 

 El paso del tiempo o la fugacidad de los bienes terrenales son argumentos 

recurrentes para el autor coruñés. Décadas después vuelve sobre él en Sinfonía en 

mar mayor (1971), quizá una de sus piezas más surrealista.  

Una figura femenina que se identifica como la verdad desnuda está en 

equilibrio sobre una columna truncada de un jardín laberíntico y  eleva sus 

manos al cielo.  

            Es la alegoría de la verdad que indica con las manos el sol para disipar 

las nubes de la calumnia siguiendo el modelo de la Verdad Boticelli en su obra La 

calumnia (1495).  

La alegoría femenina se acompaña de numerosos objetos aparentemente 

inconexos que una vez más hacen de la pieza una vanitas: la columna truncada 
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alude a la expulsión del Paraíso, en su interpretación cristiana, y a la vez a lo 

ineludible de la muerte.  

    El laberinto12, siempre se relaciona con un viaje, hacia el interior de uno 

mismo, pero también mantiene el concepto de infinito.  A su lado, una esfera 

azul, nuevamente simbólicamente representando al universo.  

          El  violín o los instrumentos musicales son símbolo del sentido del oído y 

motivo  recurrente en las vanitas del siglo XVII.   

          Finalmente, del violín sale una mariposa, insecto que el Tesoro de 

Covarrubias13 describe como “un animalito… que tiene inclinación  a entrar por la 

luz  de la candela…., hasta que finalmente se quema”. Esta imagen se repite 

frecuentemente en la literatura, el teatro  y la emblemática del Siglo de Oro y una 

vez más Lugrís asocia su imagen a los Jeroglíficos de Rodríguez de Monforte en 

los que mariposas revolotean sobre una candela con el lema MORS IN LUCE14  

El sentido final de la representación es su alusión, como en las anteriormente 

comentadas a la vanidad de los bienes temporales.  

En la pintura del polifacético artista e intelectual gallego Luis Seoane 

(Buenos Aires, 1910- A Coruña, 1979), hay temáticas variadas. Desde paisajes, a 

naturalezas muertas, retratos,  óleos dedicados a la gente del campo y el mar… si 

bien todos ellos, siempre, por distintos que parezcan, tiene algo en común: su 

relación y compromiso con Galicia, su tierra natal, musa y guía. 

                                                 
12 BATTISTINI,2 008,op.cit , (nota 8),pp.262-263.  
13

 COVARRUBIAS, S.de,(1995, reedición), Tesoro de la lengua castellana o española, 
Castalia,Madrid. 
14 Sobre estos jeroglíficos léase AZANZA LÓPEZ J.J. (2000), “Los jeroglíficos de Felipe IV en la  
Encarnación  de Madrid como Fuente de inspiración  en las exequias pamplonesas de FelipeV”, 
Emblemata Aurea. La emblemática en el arte y la literatura  del siglo de oro,Akal, pp. 33-55. 
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Seoane nace en Argentina, y aunque desde 1916 está en Galicia con su 

familia, por causa de la Guerra Civil sufre exilio político desde el año 1936, 

volviendo al país que lo vio nacer.  A pesar de no poder regresar a su tierra hasta 

el año 1963, se convirtió en uno de los nombres más importantes de la cultura y 

arte del siglo XX además de ser la figura que marca la ruptura a mitad de siglo 

con la pintura academicista para dar paso a la abstracción.  

Su compromiso con Galicia, le lleva a representar en imágenes el país, sus 

gentes, su morriña, o la emigración a través de figuras o escenas  expresivas que 

animen a la reflexión del espectador. Serenas o silenciosas unas veces y otras  más 

violentas,  como fiel reflejo de la vida de los gallegos de su época. 

En las obras figurativas, compone de manera naturalista  con un lenguaje 

que llega a todos los públicos a partir de sus inconfundibles trazos gruesos y 

figuras  de volumen escultórico pero a la vez muy elementales que derivan de los 

elementos geométricos básicos.  

Varias iconografías son distintivas en su obra y las utiliza siempre con un 

valor simbólico:  

A) Las mujeres. Para Seoane siempre damas monumentales, en las que 

mezcla solidez y a la vez vivos colores. La aparición de estas mujeres simboliza la 

esperanza, la alegoría en un futuro mejor para los más desfavorecidos,  la 

esperanza que le queda  a Galicia, á terra nai. 

B) Otro de sus emblemas es el guerrero medieval, que representa solo y 

batallando15. La mezcla de combate y soledad son símbolo a la vez de 

                                                 
15

 RUIZ DE SAMANIEGO ,A., “Luis Seoane: a memoria da estirpe”, Raigame, núm. 33, (2010),pp.7-
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independencia y valentía del guerrero que intenta ser vencedor. La 

representación refleja el coraje del propio pintor  y el de todo su pueblo que lucha 

por la libertad.  

 C) En otras ocasiones, los símbolos que utiliza necesitan de una lectura 

más  reflexiva.  Para ejemplificar con una  pieza concreta, tomemos el Cristo 

obrero  que pinta en el año 1975 para el canónigo Manuel Espiña16. Un marxista 

convencido como Seoane entiende la representación gráfica de la redención de la 

humanidad a través de un Cristo en la cruz, vestido como obrero.  

 

Fig.2 Cristo obrero (Luis Seoane). 

 

Echar mano de la cruz  para esa metáfora tiene su explicación, puesto que 

la  cruz simboliza por un lado, el eje de comunicación entre el cielo y la tierra, 

pero también los brazos son símbolo de  los cuatro puntos cardinales y los cuatro 

elementos17 (tierra fuego, aire y agua). Es por tanto, a la vez, símbolo de vida y de 

muerte.  

                                                                                                                                               
15. 
16

 Manuel Espiña Gamallo fue amigo personal de Seoane y el primer sacerdote que dio misa en 
gallego.  
17  BATTISTINI, 2008,op.cit , (nota 8), p.144. 
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Es, por supuesto, el atributo más distintivo de la Pasión y Muerte de 

Cristo, significando a su vez sacrificio por los demás, y le sirve al autor para 

expresar la angustia que sufre por todo su pueblo que no puede con el poder que 

lo domina. 

Esta cruz no muestra a Jesús sufriendo, es la imagen de todos los gallegos 

de las clases más humildes. La liberación del pueblo pasa por el sufrimiento y el 

trabajo, ambos aquí presentes en una cruz y un obrero. 

 

Eugenio F. Granell  nace en A Coruña el año 1912, y fallece en 1999. 

Hombre implicado políticamente, el estallido de la Guerra Civil y su filiación al 

bando republicano le obliga a huir de su país. No se tratará aquí de hacer un 

relato de su vida, pero sí es interesante señalar que a partir de entonces comienza 

un largo recorrido por varios países y ciudades, desde La República Dominicana, 

a Guatemala, Puerto Rico o Estados Unidos.  En el periplo estuvo siempre 

acompañado de Amparo, su esposa, su amor,  compañera de vida  y consejera.  

A ella dedica el cuadro  Palabras de Amparo18 (1946), que al igual que su 

autorretrato (anteriormente comentado), está lleno de claves emblemáticas. 

Como en todas sus pinturas, hay una serie de rasgos inherentes a su autor y al 

movimiento surrealista: la línea negra que rodea  las figuras, el estatismo de las 

mismas que las monumentaliza, la aparente irracionalidad19.  Estamos, en un 

primer golpe de vista, ante una pintura típica del surrealismo y fácilmente 

                                                 
18

GARCÍA DE CARPI, L.: La imagen de la mujer en la obra de Eugenio Granell(2005), Fundación 
Provincial de artes plásticas Rafael  Botí, p.26. 
19

 GARRIDO MORENO, A. (2000), “Uxío Fernández Granell”, Artistas galegos, pintores.Postguerra 
I, Nova Galicia edicións, Vigo,p.149. 
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relacionable con la pintura metafísica de De Chirico, por la aparición de esos 

maquinís, figuras sin vida, y la sensación de vacío, soledad, de silencio… 

 

Fig.3: Palabras de Amparo (Eugenio F.Granell). 

        En el lienzo, el espectador observa a dos  figuras de espaldas, sentadas 

en un sillón, que se abrazan en un paisaje desolado. Sobre ellas, lo que parece ser 

una sopa de letras suspendida y dos triángulos. Con sólo lo descrito, ya es una 

pieza que llama la atención, pero todos los objetos aquí tienen un significado más 

enrevesado que demuestra cómo Granell conocía a la perfección las fuentes 

impresas y los diferentes artistas y movimientos estilísticos de la Historia. 

Triángulos: el  triángulo regular y equilátero es normalmente símbolo del 

triángulo de Dios, que significa principio; a su vez, en esta obra, se relaciona con 

las formas geométricas básicas y con las escuadras o reglas que llevan a las 

profesiones de arquitecto o ingeniero, ambos creadores, -al igual que el artista- 

que diseñan el “escenario” donde se desarrolla la vida del hombre.   

Paisaje: El paisaje de fondo presenta más cielo que suelo, aludiendo al orden 

universal. Y está desolado, siendo metáfora del más allá, de la otra vida.  

Figuras antropomórficas: En el centro del lienzo aparecen dos figuras 

antropomórficas y estáticas. La figura andrógina con dos cabezas representa 
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siempre la unión armónica de los principios masculino y femenino. Es el estado 

de perfección, aludiendo a la perfecta conjunción de Granell y su esposa. 

Sopa de letras/crucigrama: Analizando las palabras de la sopa de letras o 

crucigrama se observa la alusión por un lado, a su tierra, su ciudad (mar, orilla), 

al país que lo acogió en su exilio (ron) que le inspira agradecimiento y a la vez 

dolor por el éxodo y finalmente, como no, al amor que siente por Amparo.  

Su posición en el lienzo invita a seguir escudriñando y así se llega a la serie de  

emblemas relacionados con la vida y la muerte en los que aparece siempre un 

tablero de ajedrez. El emblema 23 de los Emblemas Morales de Covarrubias20 

representa un tablero colgado de una pared con una bolsa debajo, acompañado 

de la glosa: 

… Al fin del juego por mi cuenta hallo /que en saco el peón entra primero/ 

y al rematar, los bienes y los males/ de aquesta vida, todos son iguales. 

 

El emblema habla de cómo a la hora de la muerte todos  somos iguales. Si 

nos fijamos atentamente, su colocación es muy similar al grabado Melancolía I de 

Alberto Durero. En él, aparece colgado un cuadro numérico en la pared, 

aludiendo al juego del ingenio21.  

De igual manera, la manera de disponer la sopa de letras/crucigrama en la 

obra de Granell alude al ingenio del artista y lo más importante, el amor eterno, 

más allá de la muerte entre ambos esposos. 

 

                                                 
20 En la edición de 1978 de Covarrubias,S.,  Emblemas Morales. Ed. De Bravo Villasante, FUE, 
Madrid. 
21

 HAGEN, R.M, y R. (205),  Los secretos de  las obras de arte,  Taschen , Colonia,p.198. 
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El mismo grabado Melancolía I de Durero está  detrás  de su Autorretrato 

de 1944 realizado en tinta china sobre papel. De manera muy sencilla, Granell se 

retrata fumando y con una de sus manos en la mejilla, símbolo y emblema del 

melancólico pero también del sabio, del genio en actitud contemplativa. Repite la 

iconografía del grabado de Durero, y también del retrato emblemático de 

Jovellanos que siglos después pinta Francisco de Goya. En este último, se muestra  

al ministro con los rasgos habituales de la emblemática: mano en la mejilla y 

piernas cruzadas. La aparición de la escultura de la diosa de la sabiduría Palas 

Atenea, da significado a la obra: es la melancolía del sabio que espera a que lo 

saquen de este estado22.  

 

Fig.4: Autorretrato de Eugenio Granell. 

 

  En la Formación de la metáfora de 1975 hombre y mujer funden sus 

manos y alientos.  Dos temas son fundamentales en esta obra: la transmisión de 

                                                 
22

 No es esta la primera vez que Granell hace un guiño a la obra de Francisco de Goya. Ya en 1941 
pinta Las labores del campo, donde una joven campesina mantea una silla. Al fondo un paisaje y 
una verja que recuerda a la  que aparece en el retrato de la Leocadia (1820-23) apoyada en una 
verja de camposanto, posiblemente en alusión a la muerte del propio pintor aragonés. La pieza de 
Granell es ante todo una crítica a la opresión que sufre la mujer relegada a las labores del hogar. 
La muchacha del lienzo se debate entre el espacio público y el privado, el campo y la casa 
representados con sus vestimentas (campo) y la silla (casa).  La verja es nuevamente un recuerdo 
hacia su mujer Amparo, que en realidad de llama Leocadia, de ahí la cita a la obra de Goya. 
GARCÍA DE CARPI,L., (2005), op.cit, (nota 17),p.24. 
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palabras, el diálogo  y dar  voz a la figura femenina que simboliza a todas las 

mujeres silenciadas. Lo hace a través de una imagen con referencias claras al 

emblema VII de la tercera parte de Affectos divinos con emblemas sagradas por el 

P.P.de Salas de la Compañía de Jesús23de Pedro Salas. El emblema místico, consta 

de una cruz dividida en dos con el amor divino crucificado en la mitad derecha 

que envía de su boca el aliento divino que recibe uno que está clavado en la otra 

mitad de la cruz.  

 

La misma riqueza de motivos que llevan por un lado a la reflexión, y por 

otro a múltiples interpretaciones de la obra de arte, la encontramos en la pintura 

de  José Solla.  

Nacido en Castro-Marín (Pontevedra) en el año 1927, desde muy joven,- en 

1950-,  emigra a Buenos Aires.  Como cualquier gallego en la diáspora, se sigue 

sintiendo más gallego que iberoamericano aunque desarrolla su vida, -y por tanto 

la mayor parte de su trayectoria artística- en América, hecho este posiblemente, 

que impidió que su obra tuviera más difusión en Galicia.  

Definir la pintura de este creador es tarea complicada, cuando él mismo 

precisa que es “un ir y venir … una gran aventura24”.  En esa aventura, real e irreal 

se mezclan, convirtiendo en auténticos protagonistas de los cuadros al misterio y 

al símbolo. Si hubiera que asignarle un calificativo podría ser surrealista, pues 

están siempre presentes el sueño, la fantasía, lo onírico… en iconografías que 

                                                 
23

 Affectos divinos con emblemas sagradas por el P.P.de Salas de la Compañía de Jesús, Valladolid, 
1633.  
24 PAREDES,T. (2001), “Solla”,Artistas galegos. Pintores. (Realismos-expresionismos), Nova 
Galicia edicións, Vigo, pp.63-64. 
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parten de lo real, siguiendo las pautas del surrealismo figurativo daliniano. El 

resultado final es la creación de un mundo personal, el que el propio Solla 

inventa. En ese universo, el autor idea un lenguaje particular repleto de metáforas 

y da un papel primordial a la mujer que aparece una y otra vez.  

Como ejemplo, se tomó  Libertad condicionada (2001) por lo complejo de 

su iconografía y significado. La pieza la protagoniza una mujer que aparece 

desnuda, solamente calzada con elegantes zapatos de alto tacón,  inmersa en una 

naturaleza que la rodea por completo.  

Tras esta aparente simplicidad hay sin embargo, una compleja lectura: La 

mujer, como casi todas las de Solla, se muestra desnuda hacia el espectador que 

la observa, dejando ver su pubis y vientre, símbolos por un lado del erotismo 

femenino y por otro, de la función reproductora de la mujer. 

La presencia femenina sin ropa, solamente calzada con zapatos de alto 

tacón acrecienta su sensualidad,  y la naturaleza que la rodea permite establecer 

con ella el vínculo de la función fecundadora de la mujer con la tierra.  

Pero no sólo la imagen tiene una doble lectura, el título obliga a seguir 

indagando. La dama del cuadro es la alegoría de la libertad, que como tantas 

alegorías, toma forma de mujer.  Estableciendo paralelismos con La  libertad 

guiando al pueblo de Eugène Delacroix (1798-1863), la  alegoría en ambas es la 

libertad. Pero en el cuadro de Delacroix, triunfa  por encima de  luchadores, 

heridos o muertos. La mujer simboliza  la victoria de la revolución y de ahí su 
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posición en el cuadro, en el centro y más elevada dejando sobre los restos de la 

batalla25.  

Por el contrario, la de Solla no ocupa el centro del lienzo, está atada, y las 

ligaduras impiden su libertad recordando inevitablemente con esas ataduras al 

Esclavo moribundo de Miguel Angel.  

Como colofón, sobre ella, aparece un pájaro que la picotea… En la 

emblemática tradicional, la Justicia, se representa siempre a través de un ave con 

un hierro en el pico.  

 

Saavedra Fajardo en su Empresa XII26  con el lema Praesidia Maiestatis 

explica a través de un ave bicéfala –con cabeza de águila y avestruz- que porta el 

hierro en la boca, el sentido de la justicia27 . 

 

El príncipe ha de tener estómago de avestruz, tan ardiente con la misericordia, que digiera 

hierros y justamente sea águila  con rayos de Justicia que hiriendo a uno, amenace a muchos. 

 

 El avestruz con el hierro en el pico es muy común en los emblemas  para 

referirse al espíritu justo, si bien en ocasiones los emblemistas relacionan las 

plumas del avestruz  a la idea de justicia. Tal como indica Horapolo28 refiriéndose 

al bien juez : 

 

                                                 
25 HAGEN,  2005, op.cit, (nota 20),p.571 
26

 SAAVEDRA FAJARDO,D. (1640),Empresas Políticas, Munich. 
27

 GONZÁLEZ DE ZÁRATE, J.M. (2000),  “Imagen y poder. Alegorías en los emblemas”. 
Emblemata Aurea. La emblemática en el arte y la literatura  del siglo de oro. Akal, Madrid, p.288. 
28

 HORAPOLO,(1991), Hieroplyphica,ed de J.M.González de Zárate. Akal, Madrid. 
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Si quieren indicar hombre que imparte justicia a todos por igual pintan una  pluma de 

avestruz, pues este animal tiene iguales  por completo  las plumas de las alas al contrario  que los 

demás
29

 . 

 

 ¿Cuál es la relación con la pieza de Solla?. La pintura es una metáfora 

donde se iguala libertad y verdad, que siempre se representan desnudas en sus 

representaciones alegóricas.  

Siguiendo la sentencia  bíblica30 “la verdad os hará libres”, aquí se da una 

vuelta de tuerca, pues dicha libertad está condicionada, restringida, y no es justo,  

pues  el ave que con sus alas supera cualquier atadura y debería  personificar a la 

justicia, es aquí tan irreal como  la libertad de la mujer.  

 

Pocos años después de Solla, nace el artista de Aguiño (A Coruña), Manuel 

Ayaso (n.1934), quién desde los trece años está residiendo en los Estados Unidos. 

La pintura de ambos tiene ciertas similitudes pues en los dos se mezclan fantasía 

y realidad. Las de Ayaso son piezas siempre llenas de seres grotescos o 

inquietantes, entre los que se siempre surgen hombres de Iglesia, del mundo del 

carnaval y las máscaras. La explicación a esta predilección por este tipo de 

personajes y temáticas viene dada por la propia personalidad e idiosincrasia de 

los gallegos, tan dados a las leyendas populares y a la mezcolanza de paganismo y 

religiosidad de nuestro Entroido. Las raíces gallegas que están de fondo no evitan 

sin embargo que sus imágenes generen la sensación de estar ante imágenes 

enigmáticas  que necesitan de una aclaración.  

                                                 
29

 Ibidem, p.230. 
30 Juan 8,32. 
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Son varios los artistas que influyen en la evolución artística de Ayaso, y 

ciertamente, los más evidentes influjos parten de El Bosco, Arcimboldo, Valdés 

Leal o el Goya de las Pinturas Negras.  

Sigue  un método de trabajo similar al del pintor renacentista Jerónimo 

Bosch, el Bosco. Llenos de símbolos y alegorías, sus piezas se convierten en 

auténticos jeroglíficos para el espectador.  

 El Juicio (1973), es análogo al Infierno del Tríptico de las Delicias  y al 

Carro del Heno del Bosco.  Siguiendo las representaciones alegóricas 

tradicionales, una cueva antropomorfa simboliza al infierno. Su interior lo 

habitan demonios y almas de condenados entre llamas.  

El diablo -con cuernos y alas de murciélago-  representa  la tiranía. Junto a 

él  aparece la imagen de Cristo crucificado, pues la cruz es siempre símbolo de la 

relación entre los dos mundos: cielo y tierra; Como no podía faltar en una pieza 

de Ayaso, un hombre de Iglesia porta una columna que alude a la Pasión de 

Cristo, es la columna de la flagelación, pero a la vez símbolo de los tormentos de 

la humanidad.  

Dos demonios portan antorchas encendidas. En la literatura emblemática 

del siglo de oro la  mariposa que muere abrasada por una antorcha encendida 

alude a la vanidad de los bienes temporales y al castigo de quienes sólo se 

preocupan del disfrute de dichos bienes ignorando a la muerte. 

 

Gran fortuna es ignorar/el día en que has de morir/para que sepas vivir
31

.   

 
                                                 
31 AZANZA LÓPEZ, 2000,op.cit. (nota 13), p.47. 
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El esqueleto del primer plano, nos da el significado final de la obra: este 

infierno es una vanitas que habla del paso del tiempo, de la muerte que iguala a 

todos y de la irresponsabilidad  de los humanos. 

 

En una composición aparentemente más sencilla el  Renacentista italiano32 

(de 1999) muestra un retrato de perfil que fija los rasgos de un hombre que no 

identificamos, pero que por las vestiduras es renacentista. Mantiene los rasgos 

propios de la pintura del siglo XV, de ahí el uso del perfil total y el detallismo 

excesivo de bordados  y telas como correspondería al arte del último tercio del 

Quattrocento.  

Indudablemente, Manuel Ayaso trató de hacer un tributo al  Humanismo a 

través de su  Renacentista Italiano que recuerda a los retratos de los Duques de 

Urbino creados por Piero Della Francesca, o a la retratística de Arcimboldo pero, 

las señas de identidad del  autor de Aguiño no podían faltar: La máscara (siempre 

presente en la obra de Ayaso) aparece en el antifaz del personaje misterioso que 

retrata,  mientras el  sombrero se llena de seres y figuras extrañas entre ellas un 

búho, símbolo de la noche, pero también emblema de la sabiduría,  como 

correspondería  a un humanista del siglo XV.  

 

 

 

                                                 
32

VILLAVERDE SOLAR M.D., “Un retrato renacentista pintado no século XX”, La Voz de Galicia, 
suplemento A voz de Barbantia-As letras da Arte. Nº56. Viernes, 24 de septiembre  de 2010. Página 
L 8. 
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A modo de conclusión 

 

Decía Oscar Wilde que “los que quieren conocer el símbolo, corren 

también su riesgo”. Ese riesgo era el cometido del texto que ahora termina, 

tratando de buscar una explicación a imágenes difícilmente comprensibles, por la 

asociación de formas y objetos en ocasiones ilógicas.  

A veces un gesto, un doble sentido en las imágenes y las representaciones 

pictóricas cambian su aparente significado.  En ocasiones son símbolos de fácil 

explicación: las flores representan el sentido del olfato o los instrumentos 

musicales el del oído… Pero otras veces los pintores de lenguaje figurativo tienen 

sus fuentes en la emblemática, los jeroglíficos, la literatura, los refranes o la 

mitología complicando la percepción de las obras.  

Las imágenes aquí seleccionadas tienen todas ellas una deuda con los 

emblemas, metáforas, alegorías o símbolos. La limitación de espacio que supone 

un artículo restringió la selección de obras y artistas, pero sirva esta muestra para 

recordar a los más importantes emblemistas, desde Alciato o Covarrubias 

pasando por Horapolo o Saavedra Fajardo y dar fe del buen hacer de los artistas 

gallegos del siglo XX, todos ellos conocedores de dichas fuentes, consciente o 

inconscientemente.  

En el recorrido por los emblemas, jeroglíficos, metáforas y qué representan 

o qué quieren comunicar al espectador, los temas se repiten: el paso del tiempo, 

la transitoriedad de la vida, el genio del artista, el amor… con representaciones 

más enrevesadas de lo que a priori el espectador espera. El texto únicamente 
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trató de facilitar al lector la comprensión de las obras uniendo varias temáticas: 

Historia, arte, literatura emblemática, retórica visual; y diferentes épocas muy 

distantes en el tiempo, muy distintas en ideología, cultura, pensamiento, modos 

de representación…pero que como ha quedado comprobado, complementarias. 
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