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Ψ9{t!/Lh{ 59 5L{L59b/L!Ω Ŝǎ ǳƴ ǇǊƻȅŜŎǘƻ ǉǳŜ ǎŜ Ƙŀ ŎƻƴǎǘǊǳƛŘƻ ŎƻƳƻ ǳƴ ŜǎŎŜƴŀǊƛƻ ǉǳŜ ǇŜǊƳƛǘŜ ǊŜǾƛǎŀǊ ǇŀǊǘŜ ŘŜ ƴǳŜǎǘǊŀ 
ƘƛǎǘƻǊƛŀ ŘŜƭ ŀǊǘŜ ǊŜŎƛŜƴǘŜ ǇƻƴƛŜƴŘƻ Ŝƴ ŜǾƛŘŜƴŎƛŀ ǉǳŜ ǎǳǎ ǊŜƭŀǘƻǎ ǇǳŜŘŜƴ ǎŜǊ ŎƻƴǘŀŘƻǎ ŘŜǎŘŜ ƻǘǊŀǎ ǇŜǊǎǇŜŎǘƛǾŀǎΤ ǳƴƻǎ 
ƭǳƎŀǊŜǎ ǉǳŜΣ ƭŀƳŜƴǘŀōƭŜƳŜƴǘŜ ȅ ŘŜ ŦƻǊƳŀ ƳŀȅƻǊƛǘŀǊƛŀΣ ǎŜ ǎƛǘǳŀǊƻƴ ǇƻǊ ǇŀǊǘŜ ŘŜ ƭŀ ƘƛǎǘƻǊƛƻƎǊŀŦƝŀ Ŝƴ ƭŀ ƳŀǊƎƛƴŀƭƛŘŀŘ ȅ Ŝƭ 
ƻƭǾƛŘƻΦ

aǳŎƘŀǎ ŘŜ ƭŀǎ ŀǊǘƛǎǘŀǎ ǉǳŜ ŎƻƴŦƻǊƳŀƴ ŜǎǘŜ ǇǊƻȅŜŎǘƻ ŦǳŜǊƻƴ ŀōǎǘǊŀŎǘŀǎ ȅ ŀōǊŀȊŀǊƻƴ ŀ ƭƻ ƭŀǊƎƻ ŘŜ ǘƻŘŀ ƻ ǇŀǊǘŜ ŘŜ ǎǳ 
ǘǊŀȅŜŎǘƻǊƛŀ ƭŀ ƎŜƻƳŜǘǊƝŀΣ ŎƻƳƻ WŀŎƛƴǘŀ Dƛƭ ό±ŀƭŜƴŎƛŀΣ мфмтπнлмпύΣ !ƴŀ .ǳŜƴŀǾŜƴǘǳǊŀ όaŀŘǊƛŘΣ мфпнπнлноύΣ [ƻƭŀ .ƻǎǎƘŀǊŘ 
ό±ŀƭŜƴŎƛŀΣ мфннπнлмнύ Ŝ LƴŞǎ aŜŘƛƴŀ ό/łŎŜǊŜǎΣ мфрлύΦ ¢ŀƳōƛŞƴ Ŝǎǘłƴ ǇǊŜǎŜƴǘŜǎ ŎǊŜŀŘƻǊŀǎ ǊŜƛǾƛƴŘƛŎŀŘŀǎ Ŝƴ ƭƻǎ ǵƭǘƛƳƻǎ 
ŀƷƻǎΣ ŎƻƳƻ Ŝǎ Ŝƭ Ŏŀǎƻ ŘŜ !ǳǊŝƭƛŀ aǳƷƻȊ ό.ŀǊŎŜƭƻƴŀΣ мфнсπнлммύΣ ǳƴŀ ǇƛƻƴŜǊŀ ŘŜƭ ǘŜȄǘƛƭ ŎǊŜŀǘƛǾƻ Ŝƴ 9ǎǇŀƷŀ ȅ ǉǳŜ ŎƻƴǘŀǊł 
ŜǎǘŜ ƳƛǎƳƻ нлнсΣ Ŏƻƴ ƳƻǘƛǾƻ ŘŜƭ ŎŜƴǘŜƴŀǊƛƻ ŘŜ ǎǳ ƴŀŎƛƳƛŜƴǘƻΣ Ŏƻƴ ǳƴŀ ƎǊŀƴ ǊŜǘǊƻǎǇŜŎǘƛǾŀΣ ƻǊƎŀƴƛȊŀŘŀ ŎƻƴƧǳƴǘŀƳŜƴǘŜ 
ǇƻǊ Ŝƭ aǳǎŜƻ bŀŎƛƻƴŀƭ /ŜƴǘǊƻ ŘŜ !ǊǘŜ wŜƛƴŀ {ƻŦƝŀ ȅ Ŝƭ a!/.! aǳǎŜǳ ŘΩ!Ǌǘ /ƻƴǘŜƳǇƻǊŀƴƛ ŘŜ .ŀǊŎŜƭƻƴŀΦ

! ƭŀǎ ȅŀ ŎƛǘŀŘŀǎ ǎŜ ǎǳƳŀƴ ƻǘǊŀǎ ōƛƻƎǊŀŦƝŀǎ ȅ ƻōǊŀǎ Ŝƴ ǇǊƻŎŜǎƻ ŘŜ ǊŜǎǘƛǘǳŎƛƽƴ ŎƻƳƻ ƭŀ ŎŀƴŀǊƛŀ aŀǊƛōŜƭ bŀȊŎƻ ό[ƻǎ [ƭŀƴƻǎ ŘŜ 
!ǊƛŘŀƴŜΣ [ŀ tŀƭƳŀΣ мфоуύΣ ǇƛƻƴŜǊŀ Ŝƴ Ŝƭ ǘǊŀōŀƧƻ ŘŜƭ ƳŜǘŀƭ ŘŜǎŘŜ ƭƻǎ тлΣ Ŏƻƴ ƻōǊŀǎ ǉǳŜ ǘǊŀŜƴ ŜŎƻǎ ŜǊƽǘƛŎƻǎ ŘŜ ŎǳŜǊǇƻǎ ǉǳŜ 
ǎŜ ŦǳƴŘŜƴ Ŝƴ ǳƴ ƛƴǘŜƴǘƻ ŘŜ ŜȄǇǊŜǎŀǊ Ŝƭ ǇƭŀŎŜǊ ǊŜŎƻƴƻŎƛŘƻΣ ŜȄǇŜǊƛƳŜƴǘŀŘƻ ȅ ƎƻȊŀŘƻΣ ǊŜŀƭƛȊŀŘƻǎ ǇƻǊ ŦǳŜǊȊŀ ŀ ǇŀǊǘƛǊ ŘŜ ǳƴ 
ƭŜƴƎǳŀƧŜ ŀƭƎƻ ŀƳōƛƎǳƻ Ŝƴ ǳƴƻǎ ŀƷƻǎΣ ǘƻŘŀǾƝŀ Ŝƴ ŘƛŎǘŀŘǳǊŀΣ Ŝƴ ƭƻǎ ǉǳŜ ƭŀǎ ƳǳƧŜǊŜǎ ŎŀǊŜŎƝŀƴ ƻŦƛŎƛŀƭƳŜƴǘŜ ŘŜ ǎŜȄǳŀƭƛŘŀŘΦ [ŀ 
ŀǊǘƛǎǘŀ ƛǘŀƭƻπŜǎǇŀƷƻƭŀ !ƴƎƛƻƭŀ .ƻƴŀƴƴƛ όwƻƳŀΣ мфпнύ ŜȄǇƭƻǊŀǊƝŀ Ŝƭ ŀǊǘŜ ƎŜƻƳŞǘǊƛŎƻ Ŝƴ ƭŀ ŘŞŎŀŘŀ ŘŜ ƭƻǎ ǎŜǘŜƴǘŀΣ 
ƛƴǘŜǊŜǎłƴŘƻǎŜ ǇƻǊ ƭƻǎ ƳǵƭǘƛǇƭŜǎΣ Ŝƭ ŘƛǎŜƷƻ ŘŜ ƧǳŜƎƻǎ ǇŀǊŀ ƭŀ ŜŘǳŎŀŎƛƽƴ Ǿƛǎǳŀƭ ȅ ƭŀ ǘŜƻǊƝŀ ŘŜƭ ŎƻƭƻǊΦ 9ƭ ŘŜǎŎǳōǊƛƳƛŜƴǘƻ ŘŜ ƭŀǎ 
ǘŜƻǊƝŀǎ ŦŜƳƛƴƛǎǘŀǎ ŘŜƭ ŀǊǘŜ ǉǳŜ ƘŀōƝŀƴ ǎǳǊƎƛŘƻ Ŝƴ ƭƻǎ 9ǎǘŀŘƻǎ ¦ƴƛŘƻǎ ƭŀ ƭƭŜǾŀǊƝŀƴ ŘŜǎǇǳŞǎ ŀ ƭƻ ǉǳŜ ǎŜǊł ǎǳ ŎŀƳƛƴƻ 
ŘŜŦƛƴƛǘƛǾƻ Ŝƴ ƭŀǎ ǎƛƎǳƛŜƴǘŜǎ ŘŞŎŀŘŀǎΦ !Ƴŝƭƛŀ wƛŜǊŀ ό.ŀǊŎŜƭƻƴŀΣ мфнуπнлмфύΣ ŀǊǘƛǎǘŀ ƛƴŎƭŀǎƛŦƛŎŀōƭŜΣ ǇƛƻƴŜǊŀ Ŝƴ Ŏǳŀƴǘƻ ŀ ǎǳ 
ǇǊłŎǘƛŎŀ ŘŜǎŘŜ ǳƴŀ ǇŜǊǎǇŜŎǘƛǾŀ ŘŜ ƎŞƴŜǊƻΣ ǳƴ ǎǳǊǊŜŀƭƛǎƳƻ ŎƭŀǊŀƳŜƴǘŜ ŀƭŜƧŀŘƻ ŘŜ ǎǳǎ ŎƻŜǘłƴŜƻǎ ȅ ǳƴ ǘǊŀōŀƧƻ ǎƻōǊŜ Ŝƭ 
ŦŜǘƛŎƘŜ ȅ ƭŀ ǘŜŀǘǊŀƭƛȊŀŎƛƽƴ ǉǳŜ ǎŜ ŀƴǘƛŎƛǇŀ ŀƭ ǘƛŜƳǇƻ ǇǊŜǎŜƴǘŜΦ h Ŝƭ 9ǉǳƛǇƻ [ƝƳƛǘŜ όƎǊǳǇƻ ŀŎǘƛǾƻ Ŝƴ ±ŀƭŜƴŎƛŀ ŘŜ мфут ŀ 
нллнύΣ Ŏǳȅŀǎ ŎǊŜŀŎƛƻƴŜǎ ǇƻǎŜŜƴ ŎƭŀǊŀǎ ǊŜŦŜǊŜƴŎƛŀǎ ǇƻǇ ŘƻƴŘŜ ŘŜǎǘŀŎŀ ƭŀ ƛǊƻƴƝŀΣ Ŝƭ ǎŜƴǘƛŘƻ ŘŜƭ ƘǳƳƻǊΣ Ŏƻƴ ŎƻƳǇƻǎƛŎƛƻƴŜǎ ȅ 
ŎǊƻƳŀǘƛǎƳƻ ŘŜ ƎǊŀƴ ƛƳǇŀŎǘƻ ǾƛǎǳŀƭΦ Iŀƴ ǊŜǎŎŀǘŀŘƻ ƛƳłƎŜƴŜǎ ŘŜ ƭŀ ƳŜƳƻǊƛŀ ŎƻƭŜŎǘƛǾŀΣ ǎƛŜƳǇǊŜ ŀ ŦŀǾƻǊ ŘŜƭ ŦŜƳƛƴƛǎƳƻΣ ŘŜ 
ƭŀ ƭƛōŜǊǘŀŘ ǎŜȄǳŀƭ ȅΣ ŜǎǇŜŎƛŀƭƳŜƴǘŜΣ ŘŜ ƭŀ ƭƛōŜǊǘŀŘ ŎǊŜŀǘƛǾŀΦ



ESTER CHACÓN ÁVILA
Santiago de Chile, 1936

Ester Chacón Ávila nació en Santiago de Chile en 1936, donde cursó sus estudios de 
arquitectura. En los años 60 se instaló en Nueva York donde estuvo en contacto con 
las vanguardias innovadoras que influyeron en su obra de diseño textil. Trabajó para 
importantes diseñadores de moda y empresas textiles. 
En 1971 se trasladó a París, donde empezó a desarrollar su obra escultórica, en parte 
motivada por la fuerte impresión que tuvo en ella el Golpe de Estado de Chile en 
1973 y el exilio de sus seres queridos. 
Chacón ha inventariado e investigado las posibilidades del hilo y la fibra, nudos y 
fibras anudadas que crean superficies, volúmenes, gestos que invitan al diálogo con 
nuestro pasado ancestral y a la revisión crítica del presente. La obra consiste en 
grandes volúmenes colgantes y autoportantes, realizados con cuerdas, hilos, lanas y 
fibras naturales anudadas a mano. Volúmenes suspendidos de esencia figurativa 
desarrollados en parte de forma abstracta que desvelan la visión que la artista tiene 
sobre la condición femenina, la maternidad o el desarraigo. 
Ha realizado numerosas exposiciones individuales en galerías y colectivas en museos 
e instituciones internacionales. De sus inicios destacan: ά{ŀƭƻƴ des CŜƳƳŜǎέΣ Musée 
ŘΩ!Ǌǘ Moderne, París (1975); ά{ŀƭƻƴ des Artistes Françaisέ (medaille ŘΩŀǊƎŜƴǘ), Grand 
Palais, París (1977); ά[ŀ Femme et ses imagesέΣ exposición itinerante, París, Marsella,
Corse,Berlín(1978);ά±ƛǾŀƴǘŜTapisserieCǊŀƴœŀƛǎŜέΣGrandPalais,París(1979). Junto 
a Ulrich Welss y Hugo Marín representa a Chile en la ά··LL Bienal Internacional de 
!ǊǘŜέΣ en Sao Paulo, Brasil, en 1994. 
En 2004 se trasladó a Barcelona, donde reside y continúa su producción artística. 
Trabaja con diferentes materiales: nylon, cuerdas y cerdas sintéticas o hilos de oro o 
plata; de estos últimos crea también colecciones de joyas y miniaturas. A partir de sus 
esculturas en cuerda ha realizado series en bronce patinado. 
En estos momentos la obra de Ester forma parte de la exposición Del amor que 
mueve el sol y las otras estrellas, comisariada por Amalia Cross en el Museo de la 
Solidaridad Salvador Allende de Santiago de Chile. 
Recientemente el Museo Nacional de Bellas Artes de Santiago de Chile ha adquirido 
una obra para su colección. 



Patriarca (Shamán)
1976

Fibras naturales
314 x 110 x 30 cm
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Poupée marin de mama quilla
1974
Cuerda de algodón
120 x 57 x 40 cm
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{ƛƴ ǘƝǘǳƭƻ όōƻŎŜǘƻǎ ǇŀǊŀ ŘƛǎŜƷƻǎ ǘŜȄǘƛƭŜǎύ
5ŞŎŀŘŀ ŘŜ мфсл

ώǊŜŀƭƛȊŀŘƻǎ Ŝƴ bǳŜǾŀ ¸ƻǊƪϐ
tƛƴŎŜƭΣ ǘŞƳǇŜǊŀ ȅ ǘƛƴǘŀǎ ǎƻōǊŜ ǇŀǇŜƭ

5ƛƳŜƴǎƛƻƴŜǎ ǾŀǊƛŀŘŀǎ



JOSÉ MANAUT VIGLIETTI
Llíria, Valencia, 1898 ς Madrid, 1971

En junio de 1933 un suceso conmociona a la España de la época: Aurora 
Rodríguez Carballeira acaba con la vida de su propia hija de 18 años de 
cuatro disparos. No se trataba de una joven cualquiera, Hildegart 
Rodríguez era una joven prodigio de la política, una precoz intelectual, 
una pionera del feminismo en España. Sin embargo, su historia va más 
allá de lo que se conoce por su imagen pública. Además de un prodigio, 
Hildegart Rodríguez era un producto, una creación, un proyecto que 
tenía como finalidad traer al mundo a la mujer del futuro.

Nacido en 1898, el artista valenciano José Manaut Viglietti (Llíria, 
Valencia, 1898-Madrid, 1971) creció en un ambiente cultural, rodeado 
de figuras como Vicente Blasco Ibáñez o Joaquín Sorolla, quien 
posteriormente sería su mentor. Estudió en la Escuela de San Carlos de 
Valencia y en la Academia de San Fernando de Madrid, y recibió las becas 
de El Paular, que le permitieron vivir en París, Bélgica y Holanda. Estos 
dos dibujos fueron realizados durante su estancia en Madrid en el año 
1933, y se ven rodeados por un contexto histórico único, en torno a la 
figura de Hildegart Rodríguez Carballeira. Hildegart fue criada por su 
madre Aurora para convertirse en una mujer de gran inteligencia con 
méritos académicos, que aprendió escribir a los tres años, y a los ocho ya 
hablaba seis idiomas diferentes con fluidez, finalizando sus estudios de 
Derecho a los diecisiete. En su adolescencia, se convirtió en un referente 
en el feminismo, abarcando en sus escritos conceptos sin precedente 
alguno, como la educación sexual, el divorcio y el control de la natalidad, 
entre los cuales se encuentran ΨLa rebeldía sexual de la ƧǳǾŜƴǘǳŘΩ (1931) 
ςque escribió con tan solo 17 años ς, o ΨMedios para evitar el embarazo: 
paternidad ǾƻƭǳƴǘŀǊƛŀΩ. Fue miembro de la Academia de Jurisprudencia y 
Legislación, a la vez que militante del PSOE, y más tarde del Partido 
Republicano Federal. Ejerció también de periodista, escribiendo artículos 
en El Socialista, el Heraldo de Madrid y la Gaceta Médica, entre otros.

Su madre sintió una fuerte aversión al ver que Hildegart, a la cual educó 
para ser el Ψmodelo de mujer del ŦǳǘǳǊƻΩ, desarrollara sus propias ideas y 
reivindicara temáticas tabúes de manera pública. Por ello, en junio de 
1933 Hildegart fue asesinada por su progenitora en su residencia de 
Madrid, apenas cumplida la mayoría de edad. Fue entonces cuando José 
Manaut Viglietti retrató a Hildegart en su lecho de muerte. El 10 de junio 
de 1933 asistió al velatorio donde yacía el cuerpo sin vida de la joven. 
Estos dos dibujos son la representación misma de esta gran tragedia. El 
primero de ellos, a carboncillo y titulado ΨIƛƭŘŜƎŀǊǘ en su lecho de 
ƳǳŜǊǘŜΩΣ reproduce un detalle de la cara de Hildegart, mostrando sus 
heridas mortales de bala; y el segundo, con la inscripción ΨHildegart de 
cuerpo ǇǊŜǎŜƴǘŜΩ y realizado en sanguina, muestra a la joven escritora de 
cuerpo entero, cubierta por numerosos ramos de flores.

Tras ser declarada culpable en el juicio por parricidio, Aurora estuvo 
presa en la Cárcel de las Ventas, y posteriormente fue trasladada al 
sanatorio psiquiátrico de Ciempozuelos.

En 2024 la directora Paula Ortiz llevó al cine la historia de Hildegart, 
conocida como ΨLa Virgen wƻƧŀΩ, película que reconstruye la historia y el 
crimen de esta joven a manos de su fanatizada madre, interpretada por 
Najwa Nimri. Décadas antes, en 1977, ya se había inmortalizado esta 
gran tragedia en la película de Fernando Fernán Gómez ΨMi hija 
IƛƭŘŜƎŀǊǘΩ.



IƛƭŘŜƎŀǊǘ Ŝƴ ǎǳ ƭŜŎƘƻ ŘŜ ƳǳŜǊǘŜ
мфоо
/ŀǊōƻƴŎƛƭƭƻ ǎƻōǊŜ ǇŀǇŜƭ
нлр Ȅ нтс ƳƳ
CƛǊƳŀŘƻ ȅ ŦŜŎƘŀŘƻ όłƴƎǳƭƻ ƛƴŦŜǊƛƻǊ ƛȊǉǳƛŜǊŘƻύ
¢ƛǘǳƭŀŘƻ όǇŀǊǘŜ ƛƴŦŜǊƛƻǊύ

IƛƭŘŜƎŀǊǘ ŘŜ ŎǳŜǊǇƻ ǇǊŜǎŜƴǘŜ
мфоо
{ŀƴƎǳƛƴŀ ǎƻōǊŜ ǇŀǇŜƭ
нтп Ȅ нлу ƳƳ
CƛǊƳŀŘƻ όłƴƎǳƭƻ ƛƴŦŜǊƛƻǊ ŘŜǊŜŎƘƻύ
¢ƛǘǳƭŀŘƻ ȅ ŦŜŎƘŀŘƻ όłƴƎǳƭƻ ƛƴŦŜǊƛƻǊ ƛȊǉǳƛŜǊŘƻύ
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JOSÉ MANAUT - Hildegart

Fichas del expediente 
judicial y penitenciario 
sobre el parricidio 
cometido por Aurora 
Rodríguez Carballeira, 
conservado en el Archivo 
General de la 
Administración (AGA)
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.ŀǊŎŜƭƻƴŀΣ мфну ς нлмф

!Ƴŝƭƛŀ wƛŜǊŀ ŦǳŜ ǳƴŀ ŀǊǘƛǎǘŀ ƛƴŎƭŀǎƛŦƛŎŀōƭŜ ȅΣ ŀ ǎǳ ǾŜȊΣ ǳƴŀ ŀǳǘƻǊŀ 
ǇƛƻƴŜǊŀ Ŝƴ Ŏǳŀƴǘƻ ŀ ǎǳ ǇǊłŎǘƛŎŀ ŘŜǎŘŜ ǳƴŀ ǇŜǊǎǇŜŎǘƛǾŀ ŘŜ ƎŞƴŜǊƻΣ ǳƴ 
ǎǳǊǊŜŀƭƛǎƳƻ ŎƭŀǊŀƳŜƴǘŜ ŀƭŜƧŀŘƻ ŘŜ ǎǳǎ ŎƻŜǘłƴŜƻǎ ȅ ǳƴ ǘǊŀōŀƧƻ ǎƻōǊŜ 
Ŝƭ ŦŜǘƛŎƘŜ ȅ ƭŀ ǘŜŀǘǊŀƭƛȊŀŎƛƽƴ ǉǳŜ ǎŜ ŀƴǘƛŎƛǇŀ ŀƭ ǘƛŜƳǇƻ ǇǊŜǎŜƴǘŜΦ

{ǳ ƻōǊŀ ŀōŀǊŎŀ ŘŜǎŘŜ ƭŀ ǇƛƴǘǳǊŀ Ƙŀǎǘŀ ƭŀǎ ƛƴǎǘŀƭŀŎƛƻƴŜǎΣ ǇŀǎŀƴŘƻ ǇƻǊ 
Ŝƭ ŘƛōǳƧƻΣ ƭŀ ƻōǊŀ ƎǊłŦƛŎŀ ȅ ǎǳǎ ƳƝǘƛŎƻǎ ζƻōƧŜǘƻǎ ŎǊǳŜƭŜǎηΣ ǉǳŜ Ŝǎ 
ŘƻƴŘŜ ǎŜ ƘŀŎŜ Ƴłǎ ŜǾƛŘŜƴǘŜ ǎǳ ŎǊƝǘƛŎŀ ǇŜǊƳŀƴŜƴǘŜΦ ¦ƴŀ ƭǳŎƘŀ ǉǳŜ 
ƴƻ ǎƻƭƻ Ŝǎ ŀƴǘƛŦǊŀƴǉǳƛǎǘŀΣ ǎƛƴƻ ǉǳŜ ŘƛǎǇŀǊŀ ŎƻƴǘǊŀ ǘƻŘƻΥ ƭŀ ǎǳōǾŜǊǎƛƽƴ 
ŘŜ ƭƻǎ ŀǊǉǳŜǘƛǇƻǎ ǳǘƛƭƛȊŀŘƻǎ ǇŀǊŀ ǊŜǇǊŜǎŜƴǘŀǊ ŀ ƭŀǎ ƳǳƧŜǊŜǎ ȅ ǎǳ 
ǎŜȄǳŀƭƛŘŀŘΣ ƭŀ ǊŜƅŜȄƛƽƴ ǎƻōǊŜ Ŝƭ ǇǊƻōƭŜƳŀ ŘŜ ƭŀ ƛƴŎƻƳǳƴƛŎŀŎƛƽƴ Ŝƴ ƭŀ 
ǇŀǊŜƧŀ ƘŜǘŜǊƻǎŜȄǳŀƭΣ ƭŀ ǾƛǎƛōƛƭƛȊŀŎƛƽƴ ŘŜ ƭŀǎ ǊŜƭŀŎƛƻƴŜǎ ŘŜ ǇƻŘŜǊΣ Ŝƭ 
ŘƛǎŎƛǇƭƛƴŀƳƛŜƴǘƻ ŘŜƭ ŎǳŜǊǇƻΣ ƎƻōŜǊƴŀŘƻΣ ǎƻƳŜǘƛŘƻ Ŝ ƛƴŎƭǳǎƻ 
ŜȄǇǊƻǇƛŀŘƻΣ ƻ ƭŀ ǎǳōƧŜǘƛǾƛŘŀŘΦ ¢ƻŘƻ ǘŜƷƛŘƻ ǇƻǊ ǳƴ ŜȄƛǎǘŜƴŎƛŀƭƛǎƳƻ 
ǉǳŜ Ŝǎǘł Ŝƴ Ŝƭ ŦƻƴŘƻ ŘŜ ǘƻŘŀ ǎǳ ƻōǊŀΦ



!a:[L! wL9w!

Sin título (Electrotérmica)
1972
Técnica mixta sobre cartón piedra
[Maniquí manipulado]
53 x 39 x 20 cm

Electrotérmica 3
c. 1978
Técnica mixta sobre cartón piedra
[Maniquí manipulado]
61 x 34 x 24 cm



±ƛǎǘŀ ŘŜ ƭŀ ŜȄǇƻǎƛŎƛƽƴ aǊǎΦ 5ŜŀǘƘΦ !Ƴŝƭƛŀ wƛŜǊŀΣ ŎŜƭŜōǊŀŘŀ Ŝƴ [ŀ ±ƛǊǊŜƛƴŀ 
/ŜƴǘǊŜ ŘŜ ƭŀ LƳŀǘƎŜΣ .ŀǊŎŜƭƻƴŀ όƧǳƭƛƻπƴƻǾƛŜƳōǊŜ нлннύΦ [ŀǎ ƻōǊŀǎ {ƛƴ ǘƝǘǳƭƻ 
9ƭŜŎǘǊǊƻǘŞǊƳƛŎŀ όмфтнύ ȅ 9ƭŜŎǘǊƻǘŞǊƳƛŎŀ о όŎΦ мфтуύ ǎŜ ƳǳŜǎǘǊŀƴ Ŝƴ ƭŀǎ 
ǇƻǎƛŎƛƻƴŜǎ м ȅ рΣ ǊŜǎǇŜŎǘƛǾŀƳŜƴǘŜΦ

AMÈLIA RIERA



AMÈLIA RIERA

Eroticona nº15
c. 1975
Técnica mixta sobre plástico
[Muñeca flamenca manipulada]
27 x 13 x 11,5 cm

9ǊƻǘƛŎƻƴŀ ŘƻōƭŜ
ŎΦ мфтр
¢ŞŎƴƛŎŀ ƳƛȄǘŀ ǎƻōǊŜ ǇƭłǎǘƛŎƻ
ώaǳƷŜŎŀǎ ŦƭŀƳŜƴŎŀǎ ƳŀƴƛǇǳƭŀŘŀǎϐ
нуΣр Ȅ ноΣо Ȅ ннΣо ŎƳ



±ƛǎǘŀ ŘŜ ƭŀ ŜȄǇƻǎƛŎƛƽƴ aǊǎΦ 
5ŜŀǘƘΦ !Ƴŝƭƛŀ wƛŜǊŀΣ ŎŜƭŜōǊŀŘŀ 
Ŝƴ [ŀ ±ƛǊǊŜƛƴŀ /ŜƴǘǊŜ ŘŜ ƭŀ 
LƳŀǘƎŜΣ .ŀǊŎŜƭƻƴŀ όƧǳƭƛƻπ

ƴƻǾƛŜƳōǊŜ нлннύΦ
9ƴ ƛƳŀƎŜƴΣ ƭŀǎ ƻōǊŀǎ 9ǊƻǘƛŎƻƴŀ 
ƴȏ мр όƛȊǉǳƛŜǊŘŀύ ȅ 9ǊƻǘƛŎƻƴŀ 

ŘƻōƭŜ όŘŜǊŜŎƘŀύ



ANGIOLA BONANNI
Roma, 1942

Durante los años 60 y 70, la artista italo-española Angiola Bonanni 
consolidó las bases de su carrera artística tras formarse en Roma y en 
Estados Unidos. A su vuelta de América, decidió dedicarse a la escultura 
y aprendió a soldar hierro en los talleres artesanos de Roma. Llega a 
España en 1963 y al año siguiente lleva a cabo una serie de papeles 
antifranquistas que, por razones obvias, nunca salieron de su estudio y 
siguen siendo inéditos.

De entre los que han sobrevivido a sus múltiples mudanzas y a una 
supervivencia harto precaria durante sus primeros años en España, 
hemos seleccionado los relativos a la celebración franquista de los ά25 
años de ǇŀȊέΣ que tuvo lugar en 1964; una operación propagandística del 
Régimen que presentó el final de la Guerra Civil como el inicio de una paz 
duradera, ocultando la represión, la falta de libertades y el exilio de miles 
de personas. A través de actos oficiales, carteles, documentales y 
discursos, el régimen vinculó la estabilidad y el desarrollo económico de 
los años sesenta a la figura del dictador. Esta narrativa buscaba legitimar 
la dictadura, silenciar la memoria del conflicto y reforzar una visión 
triunfalista que excluía a los vencidos. Bonanni hace referencias a 
canciones que se entonaban desde la esfera republicana durante la 
Guerra Civil όά{ƛƴ pan, sin pan y a trabajar. San Antonio paΩ comer, San 
Antonio paΩ cenar San Antonio paΩ comer y ǘǊŀōŀƧŀǊέύΣ fragmentos 
corporales (anales) por los que se cuela la frase ά25 años de ǇŀȊέΣ dibujos 
con la palabra άDittaturaέ en italiano, la escritura del vocablo latino 
άPaxέΣ del que parece rezumar sangre, o piezas representando a 
personajes que gritan o que se han convertido en la cucaracha de La 
metamorfosis de Franz Kafka.

En paralelo, destaca una obra sobre papel que es un hito y una rareza 
tras los dibujos lésbicos recién descubiertos de Victorina Durán fechados 
en los años 30: Bonanni pinta a dos mujeres, orondas, con una 
representación femenina incontestable, teniendo sexo.



Dittatura / Pax / 25 Años 
de Paz [carteles alusivos 
a la celebración de los 
25 Años de Paz del 
régimen de Franco]
1964
Témpera y collage sobre 
papel
60 x 40 cm
60 x 40 cm
40 x 60 cm

!bDLh[! .hb!bbL



{ƛƴ ǇŀƴΣ ǎƛƴ ǇŀƴΧ ώŎŀǊǘŜƭ ŀƭǳǎƛǾƻ ŀ ƭŀ 
celebración de los 25 Años de Paz del 

régimen de Franco, inspirado en la canción 
prohibida de Chicho Sánchez Ferlosio]

1964
Témpera y collage sobre papel

60 x 40 cm

ANGIOLA BONANNI



En 1966 Bonanni presentó su primera exposición individual en Madrid. 
Desde mediados de los años 60 y buena parte de los 70, evolucionó 
desde la escultura hacia el arte geométrico, trabajando con plásticos y 
madera pintada a pistola, interesándose por la teoría del color, el diseño 
de juegos visuales y los múltiples. Acaba de ser madre y tiene una obra 
paralela a la de Mari Chordà en Cataluña. Las Vaginals (1964) de la 
catalana son pinturas de grandes formas orgánicas que remiten a la vulva 
y la vagina, y que plasman el cuerpo femenino desde la auto-
representación, rompen con la mirada masculina dominante y están 
entre las primeras iconografías vaginales del arte feminista europeo. Hoy 
se consideran piezas pioneras y políticas. Las de Bonanni se centran más 
en el útero siguiendo las líneas del feminismo esencialista tan en boga en 
ese momento (el útero y la vagina se conciben como espacios de 
creación: pensemos por ejemplo en la obra de Kubota Vagina paintings), 
incluyendo en ocasiones representaciones del cuerpo masculino.

Por otra parte, la maternidad, como a otras artistas de su generación 
como Milagros Lambert (que realiza programas televisivos en Antenne 2) 
o Monika Buch, le hace entender la carencia en el mercado de los 
juguetes educativos, y las incita a desarrollar juguetes que, en el caso de 
Bonanni profundiza en el ámbito adulto: desarrollar un ajedrez que es 
pura sofisticación (del que existe el prototipo, y alguna pieza inacabada), 
u otros juegos que parten de las teorías del color de Johannes Itten y de 
la idea de trabajo mental unido al disfrute lúdico en un dominó con 
fichas de madera y metacrilato; el metacrilato fue un material muy 
utilizado desde finales de los 60 a principios de los 70 no sólo por los 
artistas normativos, con los que entonces la italiana mantenía 
colaboraciones estrechas, sino también por las artistas pop (buen 
ejemplo de lo cual es Teta Pop de Ángela García Codoñer, en las 
colecciones del MNCARS).

[texto de Isabel Tejeda Martín]

!bDLh[! .hb!bbL



!ƧŜŘǊŜȊ {ƝƴǘŜǎƛǎ L ώǇǊƻǘƻǘƛǇƻϐ
мфтл

aŀŘŜǊŀ ŘŜ ǳƪƻƭŀ
ммΣр Ȅ ммΣр Ȅ мл ŎƳ όǇƛŜȊŀǎύ

пу Ȅ пу ŎƳ όǘŀōƭŜǊƻύ

ANGIOLA BONANNI



Ajedrez Síntesis II [prototipo]
1974

Madera de haya, natural y teñida
13 x 13 x 13 cm (piezas)

48 x 48 cm (tablero)

!bDLh[! .hb!bbL



Ajedrez Síntesis III [prototipo]
1974
Madera de pino
13 x 13,5 x 13 cm (piezas)
48 x 48 cm (tablero)

ANGIOLA BONANNI



Juego del Dominó [prototipo]
1975
Madera y metacrilato. Tapa con serigrafía sobre seda
21 x 21,5 x 5 cm

WǳŜƎƻ ŘŜƭ мр ώǇǊƻǘƻǘƛǇƻϐ
мфтр

9ǎƳŀƭǘŜ ǎƻōǊŜ ƳŀŘŜǊŀ
мф Ȅ мф Ȅ н ŎƳ

!bDLh[! .hb!bbL



AURÈLIA MUÑOZ
Barcelona, 1926 ς 2011

La obra de Aurèlia Muñoz, una de las pocas artistas españolas presente en la colección 
permanente del MoMA de Nueva York, es clave en la redefinición del arte textil que, en los 
años 60, evoluciona de su heredada forma bidimensional hacia la volumetría escultórica y la 
intervención espacial. Muñoz estudia en la Escola Massana de Barcelona y sus primeros 
trabajos están fundamentados en las técnicas de bordado tradicionales, influenciadas por el 
Tapiz de la creación de Girona del siglo XI, pero a su vez también por artistas de vanguardia 
como Paul Klee, Torres García y los surrealistas. A mediados de los años 60 comienza a 
experimentar con la tridimensionalidad, descubriendo en 1969 la técnica del macramé con 
la que crea sus célebres esculturas textiles de monumental tamaño y, también, miniaturas, 
que presenta dentro de cajas de metacrilato. A finales de los años 70 diseña una amplia serie 
de piezas más ligeras, aéreas y móviles, con forma de pájaro y construidas con lonas, que se 
exponen en el Palacio de Cristal de Madrid y en la Fundación Rodríguez Acosta de Granada 
en 1982. En estas obras la artista abandona el macramé y estudia la confección a partir de 
velas de barcos. Además, crea maquetas en papel de estos trabajos, que le abren un nuevo 
mundo de investigación a partir de los años 80.

El reconocimiento internacional de la obra de Muñoz tiene lugar, sobre todo, tras su 
participación en la Bienal de Lausana, Suiza (en las ediciones de 1966, 1969, 1971, 1973, 
1977 y 1983) y la Bienal de São Paulo en 1973. Muñoz se convierte en una de las figuras más 
importantes del renacimiento del arte textil en la década de los 60 y 70, desarrollando un 
lenguaje estético a partir del anudado de macramé, que desdibuja los límites entre arte, 
arquitectura y artesanía. En los últimos años su obra ha recibido especial atención gracias a 
su exposición permanente en el MoMA de Nueva York y el Museu Nacional ŘΩ!Ǌǘ de 
Catalunya de Barcelona. Su trabajo también está presente en instituciones como The Art 
Institute of Chicago, The National Museum of Modern Art of Kyoto en Japón, el Museo Reina 
Sofía de Madrid, el MACBA de Barcelona o la Fundación Cristina Masaveu Peterson en 
Madrid. En 2020 la Galería José de la Mano le dedica su primera exposición individual en su 
espacio titulada Aurèlia Muñoz. Textura, tensión, espacio [1970-1985], y cinco años después 
celebra una segunda muestra, centrada en esta ocasión en su producción en papel, bajo el 
título de Escultura en papel. En 2026, con motivo del centenario de su nacimiento, se 
celebrará una gran retrospectiva titulada Entes, organizada conjuntamente por el Museo 
Nacional Centro de Arte Reina Sofía y el MACBA Museu ŘΩ!Ǌǘ Contemporani de Barcelona.



AURÈLIA MUÑOZ

LƴŦƛƴƛǘƻ
мфтт
Iƛƭƻǎ ŘŜ ƭƛƴƻ Ŝƴ ŎŀƧŀ ŘŜ 
ƳŜǘŀŎǊƛƭŀǘƻΦ ¢ŞŎƴƛŎŀ ŘŜ ƳŀŎǊŀƳŞ
нп Ȅ нп Ȅ нп ŎƳ



Llibre aeri [Libro aéreo]
1985
Papel hecho a mano y varillas de madera
117 x 107 x 90 cm
(libro desplegado, dimensiones variables)

CƛǊƳŀŘƻ ά!ǳǊŜƭƛŀ aǳƷƻȊέ όŀ ƭłǇƛȊΣ łƴƎǳƭƻ ƛƴŦŜǊƛƻǊ 
izquierdo de una de las hojas)

AURÈLIA MUÑOZ



AURÈLIA MUÑOZ

{ƛƴ ǘƝǘǳƭƻ
ŎΦ мфуу
tŀǇŜƭ ƘŜŎƘƻ ŀ Ƴŀƴƻ ȅ ǘŜƷƛŘƻ ǇƻǊ 
ƭŀ ŀǊǘƛǎǘŀΣ Ŝƴ ŎŀƧŀ ŘŜ ƳŜǘŀŎǊƛƭŀǘƻ
ноΣт Ȅ ноΣт Ȅ ноΣт ŎƳ



9v¦Lth [NaL¢9
/!wa9b whLD /!{¢L[[h ό/ŀǊƛύ
9{t9w!b½! /!{! D¦L[[;b ό/ǳǉǳƛύ
ώŜƴ ŀŎǘƛǾƻ ŘŜǎŘŜ мфут ŀ нллнϐ

/ŀǊƛ wƻƛƎ ȅ /ǳǉǳƛ DǳƛƭƭŞƴ ǎƻƴ Řƻǎ ŀǊǘƛǎǘŀǎ ǾŀƭŜƴŎƛŀƴŀǎ ǉǳŜ ŦƻǊƳŀǊƻƴ Ŝƭ 
ƎǊǳǇƻ ŀǊǘƝǎǘƛŎƻ ŎƻƴƻŎƛŘƻ ŎƻƳƻ Ŝƭ 9ǉǳƛǇƻ [ƝƳƛǘŜ ŘǳǊŀƴǘŜ ǉǳƛƴŎŜ ŀƷƻǎΣ 
ŘŜǎŘŜ мфут Ƙŀǎǘŀ нллнΦ

{Ŝ ƛƴƛŎƛŀǊƻƴ Ŝƴ ƭŀ ǇƛƴǘǳǊŀ Ŏƻƴ ŜǎǘǊŀǘŜƎƛŀǎ ǇǊƽȄƛƳŀǎ ŀƭ ŎƻƭƭŀƎŜ ƳŜŘƛŀƴǘŜ 
Ŏƛǘŀǎ ȅ ŀǇǊƻȄƛƳŀŎƛƻƴŜǎ ŘŜ ƛƳłƎŜƴŜǎ ŘŜ ƭŀ ŎǳƭǘǳǊŀ ǇƻǇǳƭŀǊ ǇŀǊŀ 
ǇƻǎǘŜǊƛƻǊƳŜƴǘŜ ŎƻƴǎƻƭƛŘŀǊǎŜ Ŏƻƴ ǳƴŀ ǇǊƻŘǳŎŎƛƽƴ ŘŜ ƳŀȅƻǊ ŜƭŀōƻǊŀŎƛƽƴ 
ǇƛŎǘƽǊƛŎŀΦ {ǳǎ ŎǊŜŀŎƛƻƴŜǎ ǇƻǎŜŜƴ ŎƭŀǊŀǎ ǊŜŦŜǊŜƴŎƛŀǎ ǇƻǇ ŘƻƴŘŜ ŘŜǎǘŀŎŀ ƭŀ 
ƛǊƻƴƝŀΣ Ŝƭ ǎŜƴǘƛŘƻ ŘŜƭ ƘǳƳƻǊ ȅ ǳƴŀǎ ŎƻƳǇƻǎƛŎƛƻƴŜǎ ȅ ŎǊƻƳŀǘƛǎƳƻ ŘŜ ƎǊŀƴ 
ƛƳǇŀŎǘƻ ǾƛǎǳŀƭΦ Iŀƴ ǊŜǎŎŀǘŀŘƻ ƛƳłƎŜƴŜǎ ŘŜ ƭŀ ƳŜƳƻǊƛŀ ŎƻƭŜŎǘƛǾŀΣ ǎƛŜƳǇǊŜ 
ŀ ŦŀǾƻǊ ŘŜƭ ŦŜƳƛƴƛǎƳƻΣ ŘŜ ƭŀ ƭƛōŜǊǘŀŘ ǎŜȄǳŀƭ ȅΣ ŜǎǇŜŎƛŀƭƳŜƴǘŜΣ ŘŜ ƭŀ 
ƭƛōŜǊǘŀŘ ŎǊŜŀǘƛǾŀΦ 5ǳǊŀƴǘŜ ǎǳ ǘǊŀȅŜŎǘƻǊƛŀ ǎǳǎ ƻōǊŀǎ ƴƻ ǎƻƭƻ ǘƛŜƴŜƴ ƭŀ ƳŀǊŎŀ 
ŘŜƭ tƻǇ ƛƴǘŜǊƴŀŎƛƻƴŀƭ Ŏƻƴ Ŝƭ Ŏǳŀƭ ǎŜ ƛƴƛŎƛŀƴΣ ǎƛƴƻ ǉǳŜ Ŝƭƭŀǎ ƭƻ ŎƻƴǾƛŜǊǘŜƴ 
ǘŀƳōƛŞƴ Ŝƴ ƴŀŎƛƻƴŀƭΣ Ŝ ƛƴŎƭǳǎƻ ƭƻŎŀƭΦ

9ƭ 9ǉǳƛǇƻ [ƝƳƛǘŜ ŎǳŜƴǘŀ Ŏƻƴ ƻōǊŀǎ Ŝƴ ƳǳǎŜƻǎ ό{ŀƭǾŀŘƻǊ !ƭƭŜƴŘŜΣ /ƘƛƭŜύ ȅ 
ŦǳƴŘŀŎƛƻƴŜǎ ό/ƘƛǊƛǾŜƭƭŀ {ƻǊƛŀƴƻΣ !ǊƎŜƴǘŀǊƛŀΣ [ŀ /ŀƛȄŀύΣ ŀǎƝ ŎƻƳƻ Ŝƴ 
ƴǳƳŜǊƻǎŀǎ ŎƻƭŜŎŎƛƻƴŜǎ ǇŀǊǘƛŎǳƭŀǊŜǎΦ wŜŎƛōƛƽ ǾŀǊƛŀǎ ōŜŎŀǎΣ ŎƻƳƻ ƭŀ 
ǾŀƭŜƴŎƛŀƴŀ !ƭŦƻƴǎ wƻƛƎ ȅ ƭŀ ƴƻǊǘŜŀƳŜǊƛŎŀƴŀ ¢ƘŜ tƻƭƭƻŎƪπYǊŀǎƴŜǊ 
CƻǳƴŘŀǘƛƻƴΣ ȅ ǊŜŀƭƛȊƽ ƴǳƳŜǊƻǎŀǎ ŜȄǇƻǎƛŎƛƻƴŜǎ ǘŀƴǘƻ ŀ ƴƛǾŜƭ ƴŀŎƛƻƴŀƭ ŎƻƳƻ 
ƛƴǘŜǊƴŀŎƛƻƴŀƭ ό±ŀƭŜƴŎƛŀΣ aŀŘǊƛŘΣ .ŀǊŎŜƭƻƴŀΣ aŀƭƭƻǊŎŀΣ /łŘƛȊΣ /ŀǊǘŀƎŜƴŀΣ 
aǳǊŎƛŀΣ tŀǊƝǎΣ aŞȄƛŎƻΣ .ǳŜƴƻǎ !ƛǊŜǎΣ /ƘƛƭŜΣ {ŀƻ tŀǳƭƻΣ ¢ŀƛǿłƴΣ 
aƻƴǘŜǾƛŘŜƻ ƻ 9ǎƭƻǾŜƴƛŀύΦ 5ŜǎŘŜ нллн ǘǊŀōŀƧŀƴ ƛƴŘƛǾƛŘǳŀƭƳŜƴǘŜΦ



Consiga por fin lo que la naturaleza 
no le pudo dar
1988
Copy / papel / tabla
89 x 338 cm

EQUIPO LÍMITE



{Ŝŀ ŀŘƻǊŀōƭŜ ǇŀǊŀ Ŝƭ ŀƳƻǊ ǎƛƴ ǘǊŀƳǇŀ ƴƛ ŎƻƭŎƘƽƴ
мфуу
/ƻǇȅ κ ǘŜƭŀ
мул Ȅ мро ŎƳ

Sus ojos y sus oídos merecen lo mejor
1989
Copy / papel / tabla
210 x 160 cm

EQUIPO LÍMITE



Cariño, dale de comer al 
pajarito
1989
Copy / papel / tabla
200 x 240 cm

9v¦Lth [NaL¢9



Lb;{ a95Lb!
/łŎŜǊŜǎΣ мфрл

LƴŞǎ aŜŘƛƴŀ ƴŀŎƛƽ Ŝƴ /łŎŜǊŜǎ ŀǳƴǉǳŜ Ƙŀ ǊŜǎƛŘƛŘƻ Ŝƴ .ƛƭōŀƻ ŘŜǎŘŜ ƭƻǎ ǎŜƛǎ ŀƷƻǎΦ 
CƻǊƳŀŘŀ ŎƻƳƻ ŀǊǘƛǎǘŀ ǇƭłǎǘƛŎŀ Ŝƴ ƭŀ ¦ƴƛǾŜǊǎƛŘŀŘ ŘŜƭ tŀƝǎ ±ŀǎŎƻΣ ŘƻƴŘŜ ŀƭŎŀƴȊƽ Ŝƭ 
ŘƻŎǘƻǊŀŘƻΣ Ǉŀǎƽ ǉǳƛƴŎŜ ŀƷƻǎ Ŝƴ bǳŜǾŀ ̧ ƻǊƪΣ ŜȄǇŜǊƛŜƴŎƛŀ ǉǳŜ Ƙŀ ŀȅǳŘŀŘƻ 
ŎƻƴǎƛŘŜǊŀōƭŜƳŜƴǘŜ ŀ ŎƻƴǘƛƴǳŀǊ Ŝƭ ŘŜǎŀǊǊƻƭƭƻ ŘŜ ǎǳ ŘƛŦƝŎƛƭ Ŝ ƛƴƴƻǾŀŘƻǊŀ ŀǇƻǊǘŀŎƛƽƴ 
ƛƴǾŜǎǘƛƎŀŘƻǊŀ ŀƴŀƭƝǘƛŎŀ ǇƭłǎǘƛŎŀ ȅ ƘǳƳŀƴŀΦ

9ƭ ƴǵŎƭŜƻ ŘŜ ǎǳǎ ǇǊƛƳŜǊŀǎ ƛƴǾŜǎǘƛƎŀŎƛƻƴŜǎ ǇƭłǎǘƛŎŀǎ ǇŀǊǘŜ ŘŜ ŜȄǇŜǊƛƳŜƴǘŀŎƛƻƴŜǎ 
ƳƻƴƻŎǊƻƳŀǎΣ ǊŜŀƭƛȊŀŘŀǎ Ŝƴ мфтуΣ ŎƻƴǘƛƴǳŀŘŀ ǇƻǊ ƭŀ ŀƴŀƭƝǘƛŎŀ ǇƭłǎǘƛŎŀ ƎŜƻƳŞǘǊƛŎŀ 
Ƙŀǎǘŀ ƳŜŘƛŀŘŀ ƭŀ ŘŞŎŀŘŀ ŘŜ ƭƻǎ ŀƷƻǎ флΣ ŎƻƛƴŎƛŘƛŜƴŘƻ Ŏƻƴ ǎǳ ǾƛŀƧŜ ŀ bǳŜǾŀ ̧ ƻǊƪΣ 
ŘƻƴŘŜ ǇŜǊƳŀƴŜŎŜǊł ƭƻǎ ǎƛƎǳƛŜƴǘŜǎ мр ŀƷƻǎ Ƙŀǎǘŀ ǎǳ ǾǳŜƭǘŀ ŘŜŦƛƴƛǘƛǾŀ ŀƭ tŀƝǎ ±ŀǎŎƻΦ 
9ǎǘŀǎ Řƻǎ ǇǊƛƳŜǊŀǎ ŘŞŎŀŘŀǎ ŘŜ ǎǳ ŎŀǊǊŜǊŀ Ŝǎǘłƴ ŎŜƴǘǊŀŘŀǎ Ŝƴ Ŝƭ łƳōƛǘƻ ŘŜ ƭŀ 
ŀōǎǘǊŀŎŎƛƽƴ ƎŜƻƳŞǘǊƛŎŀ ȅ ƭŀ ƛƴǘǊƻŘǳŎŎƛƽƴ ŘŜƭ ǳǎƻ ŘŜƭ ƻǊŘŜƴŀŘƻǊ ǇŀǊŀ ƭŀ 
ƛƴǾŜǎǘƛƎŀŎƛƽƴ ǎƻōǊŜ ƭŀ ƳŜŘƛŘŀΣ ŎƻƴŎŜǇǘƻ ŘƛǊƛƎƛŘƻ ŀ ƭŀ ŎǊŜŀŎƛƽƴ ŘŜ ƛƳłƎŜƴŜǎ ŘŜ ǘǊƛπ
ŘƛƳŜƴǎƛƻƴŀƭƛŘŀŘ ǇǳǊŀ ǎƻōǊŜ ǎƻǇƻǊǘŜ ōƛπŘƛƳŜƴǎƛƻƴŀƭΣ ŀ ŦƛƴŀƭŜǎ ŘŜ мффрΣ ŦŜŎƘŀ ŘŜ ǎǳ 
ǘǊŀǎƭŀŘƻ ŀ ƭƻǎ 9ǎǘŀŘƻǎ ¦ƴƛŘƻǎΦ

aŜŘƛƴŀ ŎƻƳǇŀǊǘƛƽ Ŝƭ ŘŜōŀǘŜ Ŏƻƴ ǳƴŀ ƎŜƴŜǊŀŎƛƽƴ ŘŜ ŀǊǘƛǎǘŀǎ ǾƛƴŎǳƭŀŘƻǎ ŀ ƭŀ 
ǘǊŀŘƛŎƛƽƴ ŦƻǊƳŀƭƛǎǘŀ ǾŀǎŎŀ ȅ ǉǳŜΣ ŀ ŦƛƴŀƭŜǎ ŘŜ ƭƻǎ ŀƷƻǎ тл ŘŜƭ ǎƛƎƭƻ ··Σ ǎŜ ŀōǊƛƽ ŀƭ 
ŘƛǎŎǳǊǎƻ ȅ ƭŀǎ ǇǊłŎǘƛŎŀǎ ŀǊǘƝǎǘƛŎŀǎ ƛƴǘŜǊƴŀŎƛƻƴŀƭŜǎΦ 9ƭ ǎǳȅƻ Ŝǎ ǳƴ ǘǊŀōŀƧƻ ǉǳŜ ŘŜŦƛŜƴŘŜ 
Ŝƭ ŀǊǘŜ ŎƻƳƻ ǳƴŀ ƘŜǊǊŀƳƛŜƴǘŀ ŘŜ ŎƻƴƻŎƛƳƛŜƴǘƻ ŘŜ ƭŀ ǊŜŀƭƛŘŀŘ ȅ ǉǳŜ Ŝƴ ƎǊŀƴ ƳŜŘƛŘŀ 
Ƙŀ ǇŜǊƳŀƴŜŎƛŘƻ Ŝƴ ǎƛƭŜƴŎƛƻ ǇŀǊŀ ǎŜǊ ǊŜƛǾƛƴŘƛŎŀŘƻ Ŏƻƴ ŦǳŜǊȊŀ Ŝƴ ƭŀ ŀŎǘǳŀƭƛŘŀŘΦ

5ŜǎŘŜ мфул ǎǳ ǘǊŀōŀƧƻ Ƙŀ ǎƛŘƻ ŜȄƘƛōƛŘƻ ŘŜ ŦƻǊƳŀ ŎƻƴǘƛƴǳŀΣ ŜǎǇŜŎƛŀƭƳŜƴǘŜ Ŝƴ 
9ǎǇŀƷŀ ȅ 9ǎǘŀŘƻǎ ¦ƴƛŘƻǎΣ ȅ ǎǳ ǘǊŀȅŜŎǘƻǊƛŀ Ƙŀ ǎƛŘƻ ǊŜŎƻƴƻŎƛŘŀ Ŏƻƴ ǇǊŜƳƛƻǎ ŎƻƳƻ Ŝƭ 
ŘŜ ƭŀ !ŘƻƭǇƘ ŀƴŘ 9ǎǘƘŜǊ DƻǘǘƭƛŜō CƻǳƴŘŀǘƛƻƴ όнллрύ ƻ Ŝƭ ǘǊƛǇƭŜ ǇǊŜƳƛƻ ŀ ƭŀ ŎǊŜŀŎƛƽƴ 
ŀǊǘƝǎǘƛŎŀ ŘŜ ƭŀ ¦ƴƛǾŜǊǎƛŘŀŘ ŘŜ bǳŜǾŀ ̧ ƻǊƪ όнллрύΦ {ǳǎ ƻōǊŀǎ ǎŜ ŜƴŎǳŜƴǘǊŀƴ Ŝƴ 
ƛƳǇƻǊǘŀƴǘŜǎ ŎƻƭŜŎŎƛƻƴŜǎΣ ƛƴŎƭǳȅŜƴŘƻ Ŝƭ aǳǎŜƻ IŜƭƎŀ ŘŜ !ƭǾŜŀǊ ό/łŎŜǊŜǎύΣ Ŝƭ aǳǎŜƻ 
ŘŜ .Ŝƭƭŀǎ !ǊǘŜǎ ŘŜ .ƛƭōŀƻΣ !ǊǘƛǳƳ aǳǎŜƻŀ ό±ƛǘƻǊƛŀπDŀǎǘŜƛȊύ ȅ Ŝƭ aǳǎŜƻ {ŀƴ ¢ŜƭƳƻ 
ό5ƻƴƻǎǘƛŀπ{ŀƴ {ŜōŀǎǘƛłƴύΦ



Corazón
[Serie 7. De los límites y sus 
productos. La forja del alma]
1992
Acrílico sobre lienzo 
(cuadríptico)
210 x 210 cm

INÉS MEDINA



±ƛǎƛƽƴ
ώ{ŜǊƛŜ уΦ 5ŜǎŘŜ ƭŀ ǇǳǊŀ 
ƳŜŘƛŘŀ ŀ ƭŀ ŜƳƻŎƛƽƴϐ
мффо
!ŎǊƝƭƛŎƻ ǎƻōǊŜ ƭƛŜƴȊƻ
мол Ȅ мфр ŎƳ

Seducción de iguales
[Serie 8. Desde la pura 
medida a la emoción]
1993
Acrílico sobre lienzo
130 x 195 cm

INÉS MEDINA



Vista de la exposición Inés Medina. Investigación analítica plástica. 1978-1995, celebrada en el Museo Artium de Vitoria-Gasteiz, febrero-junio de 2025. 
A la izquierda encontramos la obra Corazón (1992), y en el extremo derecho los dos lienzos Visión (1993) y Seducción de iguales (1993)

Lb;{ a95Lb!



a!wL.9[ b!½/h
[ƻǎ [ƭŀƴƻǎ ŘŜ !ǊƛŘŀƴŜΣ [ŀ tŀƭƳŀΣ мфоу

aŀǊƛōŜƭ bŀȊŎƻ ŦǳŜ ǳƴŀ ǇƛƻƴŜǊŀ Ŝƴ Ŝƭ ǘǊŀōŀƧƻ Ŝƴ ƳŜǘŀƭΣ ƻōǊŀǎ 
ƳŜǘłƭƛŎŀǎ ǉǳŜ ǘƛŜƴŜƴ ǎǳ ǇŀǊŀƭŜƭƻ Ŝƴ ŜȄǉǳƛǎƛǘƻǎ ŘƛōǳƧƻǎΣ ǊŜŀƭƛȊŀŘƻǎ 
ǘƻŘƻǎ Ŝƭƭƻǎ Ŝƴ ƭƻǎ ŀƷƻǎ тлΦ {Ŝ ǘǊŀǘŀ ŘŜ ǳƴŀ ƭƝƴŜŀ ŘŜ ŘƛǎŎǳǊǎƻ ǉǳŜ 
ƛƴƛŎƛŀ Ŝƴ мфсф ȅ Ŝƴ ƭŀ ǉǳŜ ǇǊƻŦǳƴŘƛȊŀ Ƙŀǎǘŀ ǇǊƛƴŎƛǇƛƻǎ ŘŜ ƭŀ 
ŘŞŎŀŘŀ ŘŜ ƭƻǎ улΦ

9ƭ ŀŎŜǊƻΣ Ŝƭ ŎƻōǊŜΣ Ŝƭ ƘƛŜǊǊƻΣ Ŝƭ ƭŀǘƽƴΣ Ŝƭ ŀƭǳƳƛƴƛƻ ƻ Ŝƭ ȊƛƴŎ ǎƻƴ ƭƻǎ 
ƳŜǘŀƭŜǎ Ŏƻƴ ƭƻǎ ǉǳŜ ǘǊŀōŀƧŀ ŜƴǎŀƳōƭŀƴŘƻ ŜƭŜƳŜƴǘƻǎ ǉǳŜ ŀ 
ǇǊƛƴŎƛǇƛƻǎ ŘŜ ƭƻǎ тл ǎŜ ǇǊŜǎŜƴǘŀƴ Ŏƻƴ ǊŜǎǳƭǘŀŘƻǎ ǊŜƭƛǾŀǊƛƻǎ ǉǳŜ 
ǘǊŀŜƴ ŜŎƻǎ ŜǊƽǘƛŎƻǎ ŘŜ ŎǳŜǊǇƻǎΣ ŘŜ ǎǳǎ ŦǊŀƎƳŜƴǘƻǎ ƳƻƭŘŜŀŘƻǎΣ 
ǇǳƭƛŘƻǎΣ ŎǳǊǾƻǎ ȅ ǇŀǊŀŘƽƧƛŎŀƳŜƴǘŜ ŘǳǊƻǎ Ŏƻƴ ǳƴŀ ŀǇŀǊƛŜƴŎƛŀ 
ōƭŀƴŘŀΣ Ŝƴ ǳƴ ǇǊƛƳŜǊƝǎƛƳƻ ǇǊƛƳŜǊ ǇƭŀƴƻΦ /ǳŜǊǇƻǎ ǉǳŜ ǎŜ ŦǳƴŘŜƴ 
ǳƴƻ Ŝƴ ƻǘǊƻ Ŝƴ ǳƴ ƛƴǘŜƴǘƻ ŘŜ ŜȄǇǊŜǎŀǊ Ŝƭ ǇƭŀŎŜǊ ǊŜŎƻƴƻŎƛŘƻΣ 
ŜȄǇŜǊƛƳŜƴǘŀŘƻ ȅ ƎƻȊŀŘƻΣ ǊŜŀƭƛȊŀŘƻǎ ǇƻǊ ŦǳŜǊȊŀ ŀ ǇŀǊǘƛǊ ŘŜ ǳƴ 
ƭŜƴƎǳŀƧŜ ŀƭƎƻ ŀƳōƛƎǳƻ Ŝƴ ǳƴƻǎ ŀƷƻǎΣ ǘƻŘŀǾƝŀ Ŝƴ ŘƛŎǘŀŘǳǊŀΣ Ŝƴ ƭƻǎ 
ǉǳŜ ƭŀǎ ƳǳƧŜǊŜǎ ŎŀǊŜŎƝŀƴ ƻŦƛŎƛŀƭƳŜƴǘŜ ŘŜ ǎŜȄǳŀƭƛŘŀŘΦ



Sin título [Serie Cuerpos]
1978
Ensamblaje metálico en aluminio
42 x 29 x 5 cm

MARIBEL NAZCO



{ƛƴ ǘƝǘǳƭƻ ώ{ŜǊƛŜ /ǳŜǊǇƻǎϐ
мфтс
DǊŀŦƛǘƻ ǎƻōǊŜ ǇŀǇŜƭ
пмр Ȅ рур ƳƳ
CƛǊƳŀŘƻ όłƴƎǳƭƻ ƛƴŦŜǊƛƻǊ ŘŜǊŜŎƘƻύ

MARIBEL NAZCO

Sin título [Serie Cuerpos]
1976

Grafito sobre papel
415 x 585 mm

Firmado (ángulo inferior derecho)



ANA BUENAVENTURA
Madrid, 1942-2023

Ana Buenaventura llevó a cabo a partir de 1968 una interesante obra de 
investigación geométrica junto a su pareja, Francisco Javier Seguí de la 
Riva (Madrid, 1940-2021) en el Centro de Cálculo de la Universidad de 
Madrid (hoy Complutense). Junto a Seguí y el resto de compañeros que 
siguieron los seminarios del Centro de Cálculo, participó en la exposición 
colectiva que bajo el nombre Formas Computables itineró entre 1969 y 
1970 por distintos puntos de la geografía española (Madrid, Sevilla, 
Córdoba) o en las innumerables muestras que desde principios de los 
años 70 ofrecían los resultados del Centro en su cruce entre creación 
artística y computación.

Buena parte de las obras de este período pertenecen a dos series 
distintas, Orden biológico y Orden cósmico, y partían de una unidad que, 
reiterada y modulada, acababa construyendo una estructura que partía 
del automatismo del ordenador y cuyos límites se encontraban en el 
soporte bidimensional mismo marcado en ocasiones por las dimensiones 
de papel corrido que podía entrar en la impresora. En otras ocasiones, 
los resultados obtenidos por las computadoras pasaban a ser collages o 
acrílicos sobre tabla.



{ƛƴ ǘƝǘǳƭƻ
мфтм
/ƻƭƭŀƎŜ ŘŜ ŎŀǊǘǳƭƛƴŀ ȅ ƭłǇƛȊ ǎƻōǊŜ ŎŀǊǘǳƭƛƴŀ
рмл Ȅ тну ƳƳ
CƛǊƳŀŘƻ ȅ ŦŜŎƘŀŘƻ όłƴƎΦ ƛƴŦΦ ŘŎƘƻΦύ

!b! .¦9b!±9b¢¦w!



ANA BUENAVENTURA

Sin título [Orden Biológico I]
1971

Serigrafía sobre cartulina
720 x 720 mm

Firmado y fechado (a lápiz, áng. inf. dcho.)

{ƛƴ ǘƝǘǳƭƻ ώhǊŘŜƴ .ƛƻƭƽƎƛŎƻ Lϐ
мфтм
{ŜǊƛƎǊŀŦƝŀ ǎƻōǊŜ ŎŀǊǘǳƭƛƴŀ
уул Ȅ слл ƳƳ
CƛǊƳŀŘƻ ȅ ŦŜŎƘŀŘƻ όŀ ƭłǇƛȊΣ łƴƎΦ ƛƴŦΦ ŘŎƘƻΦύ



LOLA BOSSHARD
(Valencia, 1922-Thalwil. Suiza, 2012)

Lola Bosshard fue una artista con un papel fundamental en el primer Minimal 
surgido en España (entre 1966 y 1967). Crece en Valencia, en el seno de una 
familia culta de origen suizo apasionada por el arte y la música. En 1938 estudia 
dibujo en la escuela para niñas vinculada a la Royal Drawing Society de Londres y 
continua su formación en la Escuela Superior de Bellas Artes de San Carlos de 
Valencia, entre 1939 y 1943. A inicios de su carrera participa en la Exposición 
Nacional de Bellas Artes de 1945 celebrada en los Palacios de Cristal y Velázquez de 
Madrid. Entre 1948 y 1951 Bosshard vive en Suiza y estudia Bellas Artes en la 
Kunstgewerbeschule, la Escuela Técnica Superior de Artes Aplicadas de Zúrich. Tras 
graduarse se traslada durante un año a París, donde fue discípula de André Lhote y 
Fernand Léger, y asiste a la Académie de la Grande Chaumière.

Bosshard retoma su actividad expositiva en Valencia en la década de los 60, 
mostrando una obra, por aquel entonces, de carácter informalista. Forma parte de 
la colectiva del Ateneo (1961), realiza una individual en el espacio de Martínez-
Medina (1962), participa en el IV y V Salón de Marzo (1963 y 1964, 
respectivamente), y realiza exposiciones personales en la Sala Mateu (1964) y en la 
sala de Radio Valencia (1964). En 1967 lleva a cabo la exposición más arriesgada de 
toda su trayectoria, dejando patente su conexión con el Minimal. En la galería 
Edurne de Madrid la artista presenta una serie de pinturas de gran formato. 
Algunas monocromas y otras con bandas de color (horizontales y verticales), que 
generan diálogos ambientales en las dos salas del espacio (quizás, la primera 
exposición de pintura ambientalista en España). Ese mismo año su obra se incluye 
en la colectiva Arte Objetivo, en la Sala de Exposiciones de la Dirección General de 
Bellas Artes de Madrid. A comienzos de los años 70 expone individualmente en 
espacios como la Sala Gaudí de Barcelona (1972) o la Galería Seiquer de Madrid 
(1975). Sin embargo, a partir de 1975 Bosshard cesa casi todas sus actividades 
culturales y, tras el fallecimiento de su madre diez años más tarde, traslada 
definitivamente su residencia a Suiza, donde expondrá durante los años siguientes. 
En 2023, la Galería José de la Mano le dedica la exposición Lola Bosshard [1965-
1975]. Más allá del arte objetivo, comisariada por Isabel Tejeda Martín.



Sin título
c. 1968-1970
Acrílico sobre lienzo
125 x 94 cm

LOLA BOSSHARD


