
 

 

 

Reunión Plenaria de la Fundación Museo Reina Sofía 

El Museo recibe donaciones y compras de la 

Fundación por valor de más de 2.300.000 € 

 
 
La reunión plenaria de la Fundación Museo Reina Sofía, que ahora cumple cinco años 
desde su creación, ha aprobado una serie de donaciones y compras de obras que serán 
depositadas en el Museo Reina Sofía, todas ellas de gran interés para la institución. 
 
Ricardo Martí Fluxá ha sido nombrado presidente de la Fundación, en sustitución de 
Guillermo de la Dehesa, que ha ocupado este cargo a lo largo de los últimos cinco años. 
Asimismo, han sido presentados los nuevos patronos electos: Mirela Levinas, Vicente 
Quilis Moscardó y Pilar Lladó. 
 
En concreto se ha aceptado la donación realizada por María José Val del Omar y Gonzalo 
Sáenz de Buruaga (Archivo Val del Omar) de un conjunto muy importante de obras y objetos 
pertenecientes a José Val del Omar, uno de los artistas españoles más importantes de la 
segunda mitad del siglo XX, e incluye el Laboratorio Plat, material sonoro, diapositivas y 
diakinas, creaciones gráficas y collages, películas y materiales fílmicos.  
 
La Fundación también depositará en el Museo 8 fotografías de Allan Sekula gracias a la 
donación de la familia Sánchez Ubiría; una instalación de Ibon Aranberri donada por la 
Colección Pi Fernandino, y un fotolibro de Jorge Zalamea y Hernán Díaz donado por la 
nieta del primero. 
 
No solo la Colección del Museo se va a ver enriquecida de manera notable con estas 
donaciones, pues además la Fundación ha adquirido para el Reina Sofía un importante 
conjunto de obras que alcanzan el valor de 600.000 euros. 
  
Mediante una aportación colectiva de los miembros del Patronato de la Fundación, 
coincidiendo con la conmemoración del V aniversario de su creación, se ha aprobado la 
adquisición de un collage de Alberto Greco (Buenos Aires, Argentina, 1931 – Barcelona, 
1965).  
 
Además, la Fundación ha adquirido un ensamblaje y 3 fotografías de Liliana Maresca 
(Avellaneda, Buenos Aires, 1951 - Buenos Aires, 1994), de las que una es donada por 
Marlise y Anibal Jozami; un conjunto de 27 carteles realizadas por el grupo Popular de 
Serigrafía (2002 -2007), donado por Susana y Ricardo Steinbruch; 4 fotografías y un 
fotolibro de Martín Chambi (Puno, Perú, 1891 – Cuzco, Perú, 1973) uno de los primeros 
fotógrafos nativos latinoamericanos de principios del siglo XX, donadas por Juan Carlos 



 

 

Verme; 10 fotografías de la serie Ciudad de México, de Nacho López (Tampico, 1923 - 
Distrito Federal, 1986); un vídeo y dos dibujos de la artista argentina Elda Cerrato (Asti, 
Italia, 1930); 19 obras de Edgardo Antonio VIGO (La Plata, Argentina 1928 - La plata 
1997); un políptico de 10 fotografías de Claudia Andújar (Neuchâtel, Suiza 1931); 3 
fotografías de la serie Cables (1978), de Jorge Ortiz (Medellín, Colombia 1948) y un 
conjunto de gráfica y documentación sobre el exilio español en México. 
 
La adquisición de este importante conjunto de obras ha sido posible gracias a la aportación 
desinteresada de los patronos de la Fundación: 
 
Elena Cué Castanedo , Lourdes Fernández Fernández, Alberto Ferreiro Aparicio, Silvia 
Gold Turjanski, Marlise Ilhesca de Jozami, Aníbal Y.Jozami, Susana Leirner 
Steinbruch, Mirela Levinas, José Lladó Fernández-Urrutia, Pilar Lladó, Helga Müller de 
Alvear, Juan Antonio Pérez Simón, Patricia Phelps de Cisneros, Vicente Quilis 
Moscardó, Consuelo Scarpetta, Lilly Scarpetta, Hugo A. Sigman Pomerantz, Ricardo 

Steinbruch, Luis Augusto Teixeira de Freitas y Juan Carlos Verme. 
 
Todos y cada una de estos trabajos, que serán depositados para formar parte de la 
colección del Museo, son de gran interés para esta institución. Muchos de los artistas no 
están representados en la misma y vienen a completar diferentes discursos de las grandes 
líneas de investigación que se están desarrollando en estos momentos, centradas sobre 
todo en Latinoamérica.  

 
 

 

 

 

 

 

 

 

 

 

 



 

 

Sobre las donaciones 

José Val del Omar, una obra poliédrica 

La Fundación Museo Reina Sofía recibe a través de una donación realizada por María José  

Val del Omar  y Gonzalo Sáenz de Buruaga (Archivo Val del Omar) un importante conjunto 

de obra y objetos de José Valdelomar, compuesto fundamentalmente por el Laboratorio 

Plat,  material sonoro, diapositivas y diakinas, creaciones gráficas y collages, películas y 

materiales fílmicos. 

 

El Laboratorio Plat se compone de un conjunto de aparatos cinematográficos (filmación, 

iluminación, revelado, copiado, montaje, proyección), de sonido (magnetófonos diversos), 

fotográficos (cámaras, proyectores de diapositivas de diferentes formatos), prototipos, 

máquinas diversas, objetos de diferente naturaleza y otros elementos originales que 

conformaban el lugar de trabajo de Val del Omar.  En el laboratorio se encuentran 

numerosos objetos que ilustran su trayectoria y que también pueden verse fotografiados y 

reproducidos en sus collages: sus cámaras, desde la de cine que utiliza en las Misiones 

Pedagógica en los años treinta, hasta la de vídeo que emplea al final de su vida; objetos 

relacionados con el cinematógrafo como la copiadora de cine Debrie y la mesa de montaje; 



 

 

proyectores de super-8, de diapositivas y los adiscopios (aparatos de tetraproyección 

transformados por Val del Omar durante sus años en ENOSA, Empresa Nacional de 

Óptica); multitud de lentes, y hasta un láser, de los primeros que se comercializaron en 

España. El corazón del Laboratorio Plat es la «Truca», una compleja mesa de trucajes, 

fabricada al completo por Val del Omar, desde la propia estructura hasta el dispositivo de 

proyecciones que se activaba a través de una mesa de mezclas diseñada para controlar el 

mecanismo. 

 

En cuanto al material sonoro, incluye cintas abiertas, casetes con grabaciones para sus 

películas, incluidas las de la investigación de Acariño Galaico, grabaciones familiares, 

grabaciones comerciales de música clásica, etc, todos ellos encontrados en el Laboratorio. 

También se incluyen en la donación las copias y duplicados de las series de diakinas, 

diapositivas en 35mm y cristales pintados reproducibles, así como creaciones gráficas y 

collages -un montaje de 21 formatos cinematográficos y selección de 10 collages en papel- y 

los negativos y materiales fílmicos de las películas de Val del Omar que posee la familia.  

 

La obra de José Val del Omar (Granada, 1904 - Madrid, 1982), de carácter poliédrico, 

visionaria y rica en matices, es el resultado de sus facetas de inventor, poeta visual y 

“cinemista”. El artista acuñó este neologismo para aunar la actividad del alquimista junto con 

la del cineasta y definir así su original aproximación al cine: a través de la investigación 

tecnológica y de una estética experimental propia. Sus trabajos han acompañado la historia 

del Museo Reina Sofía desde su inauguración como Centro de Arte en 1986. Su película 

Fuego en Castilla participó en Procesos: cultura y nuevas tecnologías, una de las tres 

exposiciones con las que el Centro se abrió al público.  El Museo ha hecho un gran esfuerzo 

tanto para restaurar y digitalizar gran parte de la producción fílmica del artista granadino, así 

como para difundir su obra.  

 

 

 



 

 

La marea negra de Allan Sekula 

 

Las ocho piezas donadas por la familia Sánchez Ubiría pertenecen a la serie fotográfica de 

Allan Sekula titulada Black Tide / Marea negra, realizada entre finales de 2002 y principios 

de 2003. La obra completa se compone de diez piezas fotográficas (de las cuales el Museo 

Reina Sofía ya posee dos) y de un libreto de texto. 

 

A finales del año 2002 Allan Sekula recibió un encargo del diario La Vanguardia y del 

conservador Carles Guerra para realizar un proyecto en torno a las consecuencias del 

vertido del petrolero “Prestige” en las costas gallegas, pero no con el esquema del 

fotoperiodismo o del documental tradicional.  Sekula presentó el proyecto Black Tide / Marea 

negra con el subtítulo Fragments for an Opera (Fragmentos para una ópera); B Black Tide / 

Marea negra se inserta dentro de una línea de trabajo sobre la economía y los movimientos 

sociales que Sekula desarrolló durante años. 

 

La obra de Allan Sekula tiene un lugar destacado en las líneas de investigación del Museo 

Reina Sofía y sus piezas han formado parte de las presentaciones de su colección más 

contemporánea (Ficciones y territorios en 2016-2017, Mínima resistencia en 2013-2014). La 

presente donación tiene un especial interés para el Museo, puesto que las ocho piezas se 

suman a las dos ya existentes de la misma serie, completando así la totalidad del proyecto 

Black Tide / Marea negra. 

 

Allan Sekula (Erie, Pensilvania, 1951- Los Ángeles, California, 2013) fue un artista y teórico 

que desarrolló un papel clave en el desarrollo del fotoconceptualismo. En su sólida 

trayectoria de más de cuatro décadas, Sekula dirigió su mirada crítica, y a menudo cargada 

de ironía, hacia diversos temas sociales, económicos y políticos, con especial predilección 

por el entorno laboral. 

 

La obra de Sekula se ha exhibido y se conserva en numerosas instituciones internacionales, 

entre ellas,el Reina Sofía. 

 



 

 

 

Ibon Aranberri: puente internacional o el uso de la historia 

 

La colección Pi Fernandino ha hecho donación a la Fundación Museo Reina Sofía de la 

instalación de Ibon Aranberri (Itziar-Deba, Guipúzcoa, 1969) Puente Internacional (2003). 

La pieza original estaba compuesta por 160 unidades y desde su creación la obra ha sido 

expuesta en cuatro ocasiones siendo la instalación, a cargo del artista, diferente en cada 

una de ellas. 

La obra cita a través de la fotografía al monolito que 

Jorge Oteiza colocó sobre el puente internacional de 

la frontera de Irún en 1966.   La pieza de Oteiza 

sufrió entre 2001 y 2003 varias agresiones en forma 

de pintadas con alusiones al conflicto territorial. 

Puente internacional está formada por numerosas 

fotografías que en forma de carteles impresos han 

sido intervenidas por Aranberri mediante grafitis de 

spray rojo, cuatro de estos carteles están 

enmarcados, y el resto se esparce por el suelo.  

 

Es una obra de interés para la Colección del Museo y se enmarca en una política de nuevas 

adquisiciones dirigida a la representación de las prácticas artísticas que se inician a 

finales de los años 90 y que marcan lo que va de siglo XXI.  

 

Ibon Aranberri es Licenciado en Bellas Artes por la Universidad del País Vasco. Su obra se 

ha podido ver dentro y fuera de España. En 2010 el Museo Reina Sofía organizó la muestra 

Gramática de meseta en el Monasterio de Santo Domingo de Silos, al año siguiente adquirió 

la instalación Política hidráulica, obra monumental iniciada en 2004 que ha sido mostrada en 

la exposición Ficciones y territorios. Arte para pensar la nueva razón del mundo, desde 

octubre de 2016.   

 

La obra de Aranberri se basa en utilizar como material artístico la historia y la naturaleza y él 

mismo se ha situado en relación con el arte de las generaciones anteriores.  



 

 

El fotolibro de Zalamea y Hernán Díaz 

 

El fotolibro donado por Patricia Zalamea, La metamorfosis 

de su excelencia con texto de Jorge Zalamea y fotografías 

de Hernán Díaz, se inserta en la línea de adquisiciones e 

investigación en torno a los fotolibros, y viene a completar el 

conjunto de fotógrafos colombianos ya representados en la 

Colección del Museo Reina Sofía como Fernell Franco y 

Miguel Ángel Rojas. Hasta el momento los dos autores no se 

encontraban representados en las colecciones del Museo 

Reina Sofía. 

En La metamorfosis de su excelencia las fotos de Hernán 

Díaz son ilustraciones al texto, una novela corta de Jorge 

Zalamea que trata del olfato hipertrofiado de un dictador. 

 

Hernán Díaz (Ibagué, Colombia, 1931 - Bogotá, 2009), es un reconocido fotógrafo 

colombiano cuya faceta más reconocida fue la de retratista. A destacar que en 1980 

participó en la Bienal de Venecia. Por su parte Jorge Zalamea (Bogotá, 1905 - 1969) fue un 

destacado escritor, poeta, dramaturgo, ensayista, periodista y diplomático colombiano que 

mantuvo un firme compromiso en defensa de la cultura desde un punto de vista novedoso 

en la época. En sus obras abordó los temas de las dictaduras y la soberanía de los pueblos.  

  



 

 

COMPRAS  
 

 

Alberto Greco, figura esencial en las prácticas conceptuales en los 60 en 

España 

 

Gracias a la generosa aportación colectiva de los patronos de la Fundación y coincidiendo 

con la celebración del V aniversario de su creación, se incorporará a la Colección del Museo 

el collage sobre lienzo Asesinato de Kennedy, 1964. De Alberto Greco.  

Esta obra viene a documentar un hecho de la 

actualidad política como fue la muerte de Kennedy y 

que sirvió a Greco para experimentar su particular 

lenguaje que fusionaba la estética pop con el arte de 

acción. 

Esta pieza forma parte de una de las series más 
importantes de la obra de Greco, perteneciente a la 
fase final de su carrera. Además, es muy importante 
para el Museo ya que se relaciona con toda la serie 
de pinturas que sobre la muerte de Kennedy realizó 
y que también se conservan aquí. 
 
 
 
 
 
 

Alberto Greco (Buenos Aires, Argentina, 1931 – Barcelona, 1965) inicia su carrera artística 
en el Buenos Aires de los años cincuenta. Este artista simultanea y combina la creación en 
los ámbitos de la literatura, la poesía, la pintura, el dibujo y el arte conceptual. 
 
Además, participa en la fundación del informalismo argentino junto a Baulari, Pucciarelli, 
Wells o Noé, para evolucionar después en el terreno del arte conceptual, sobresaliendo con 
su invención del arte Vivo-Dito y otros actos transgresores. Durante años, España se 
convierte en su lugar de residencia y voluntario final de sus días. 

 



 

 

Liliana Maresca, clave de los 80 en Argentina  

 

Liliana Maresca (Avellaneda, Buenos Aires, 1951-Buenos Aires, 1994) fue una figura clave 

para entender el panorama artístico y cultural de la década de los ochenta en Argentina, 

años que se sucedieron a la dictadura militar. A pesar de su corta carrera, debido a su 

temprana muerte víctima del SIDA, su trabajo catalizador inicia y desarrolla muchas de las 

vanguardias que caracterizaron los años noventa  

El grupo de obras que serán depositadas en el Museo 

pertenecen a los momentos iniciales de su trabajo y 

dan muestra de la relevancia de su investigación. 

Esculturas, como el torso que forma parte de esta 

oferta, son realizadas un año antes del fin de la 

dictadura militar argentina, una de las más cruentas de 

Latinoamérica. Fueron producidas con basura 

encontrada en la calle, elementos marginales que 

habían perdido el valor específico que les otorga la 

función cotidiana. Estos objetos remiten a la violencia 

del pasado reciente, pero también a la llamada vital 

para la formación de una nueva sociedad dispuesta a 

cambiar el presente, a sustituir el cuerpo torturado por 

un cuerpo erótico y crítico, haciendo especial 

referencia a la liberación sexual femenina. 

La adquisición de este conjunto de obras de Maresca es de gran interés para el Museo 

Reina Sofía que hasta el momento no contaba con ninguna y se inscribe en dos de las 

principales líneas de investigación de la colección del Museo: la configuración de un mapa 

de las prácticas poético-políticas producidas en Latinoamérica, con especial interés en las 

décadas de los sesenta a los ochenta. Y del otro, el paso de la obra de arte como objeto 

estático a la acción y a la teatralidad, en este caso, rodeado de simbolismo ritual. 

 

Los 27 carteles del Taller popular de serigrafía  

La Fundación ha adquirido para el Museo Reina Sofía un conjunto de 27 carteles realizadas 

por el grupo Popular de Serigrafía (2002-2007) del que formaron parte los siguientes 

artistas: Diego Posadas, Mariela Scafati, Magdalena Jitrik, Karina Granieri, Carolina 

Katz, Verónica Di Toro, Leo Rocco, Pablo Rosales, Christian Wloch, Julia Masvernat, 

Juana Neumann, Guillermo Ueno, Catalina León, Horacio Abram Luján, Daniel 

Sanjurjo, Hernán Dupraz. 



 

 

El nacimiento del colectivo Popular de Serigrafía es consecuencia de la crisis económica en 

Argentina de fines del siglo XX y comienzos del XXI, y surge como resonancia de los 

numerosos movimientos sociales y asambleas populares celebradas en Buenos Aires desde 

finales de 2001. Su obra ha estado presente en diversas exposiciones dentro y fuera de su 

país 

El conjunto de materiales seleccionados constituyen un grupo coherente y representativo de 

los diversos formatos que trabajaron y de las causas a las que se sumaron junto a la 

población civil, pero desde el ámbito de la creación  su trabajo enlaza con el de otros artistas 

argentinos presentes en la colección con obra individual, como puede ser Magdalena Jitrik o 

Luis Pazos, y de artistas internacionales que trabajaron en Argentina durante aquel periodo 

convulso, como Alice Creischer & Andreas Siekmann o Marcelo Expósito. 

 

 

Martín Chambi y la serie Machu Picchu 

Se adquieren 4 fotografías de Martín Chambi (Puno, Perú, 1891 – Cuzco, Perú, 1973) uno 

de los primeros fotógrafos nativos latinoamericanos de principios del siglo XX que han 

recibido reconocimiento internacional y de quien el Museo Reina Sofía no contaba con obra 

hasta la fecha.   

Las cuatro fotografías pertenecen a la serie que 

Martín Chambi realizó en Machu Picchu. El fotógrafo 

participó junto al fotógrafo Juan Manuel Figueroa 

Aznar en la expedición organizada en 1928 por Víctor 

Vélez. Una selección de las fotografías que realizaron 

se publicó en el libro Cusco histórico, editado en 1934 

por Rafael Larco Herrera, con textos de Luis E. 

Valcárcel; dicho libro ha sido donado al Museo. La 

forma de presentar Machu Picchu por parte del 

fotógrafo, supuso un potente referente que logró 

liberarse de las nociones de raza y difundirse para 

formar parte del imaginario colectivo. Toda la obra de Martín Chambi posee un doble interés 

documental y estético, dado que en la figura de este fotógrafo se aunaron un afán 

antropológico, arqueológico e histórico, y un talento fotográfico dotado de una sensibilidad 

singular para la composición y la utilización de la luz. 

 

La incorporación de obra de Martín Chambi vendría a ampliar la parte de fotografía 

latinoamericana en la colección del Museo Reina Sofía, que está en una fase inicial y carece 

de ejemplos tan tempranos. 

 



 

 

 

Una de las claves de la fotografía mexicana: Nacho López 

 

Actualmente, Nacho López (Tampico, 1923 - Distrito 

Federal, 1986) está considerado como una de las 

figuras más destacadas de la fotografía mexicana. En 

el contexto de las Colecciones del Museo su obra 

tiene gran peso en la representación de la fotografía 

latinoamericana.  Las fotografías adquiridas forman 

parte de sendos proyectos que fueron publicados en 

1964 y 1984. En 1964 la revista Artes de México 

publica un número dedicado al Distrito Federal. Este 

volumen forma parte de una serie de tres monografías 

dedicadas a la Ciudad de México. Bajo el título La 

Ciudad de México III, Nacho López propone un 

fotoensayo dedicado a la ciudad contemporánea, una reflexión gráfica y textual sobre su 

particular visión de la gran urbe mexicana.  Junto a otros textos, el prólogo contiene una 

aportación textual del propio Nacho López titulada Yo, el ciudadano. A través de la prosa y 

el verso libre, López destacó aspectos de la gran ciudad como la marginalidad, las 

diferencias sociales o la deshumanización. Veinte años más tarde, Río de Luz, la colección 

de libros de fotografía más importantes de Latinoamérica, dedicó su primer ejemplar a la 

fotografía de calle de Nacho López, libro que se tituló asimismo Yo, el ciudadano. En ambos 

volúmenes, revista y libro, se publicó la fotografía callejera que fundamentalmente desarrolló 

durante la década de los cincuenta; en ella da cuenta de lo insólito y dramático de la vida de 

los habitantes de Ciudad de México. Calles, barrios, arquitecturas, ritos y tradiciones están 

siempre humanizados, filtrados por las vivencias e impresiones cotidianas de la gente 

corriente, que es lo que verdaderamente interesa al fotógrafo. 

 

Desde mediados de los cincuenta Nacho López (Tampico, 1923 - Distrito Federal, 1986) ya 

es conocido como uno de los más importantes cronistas gráficos de la Ciudad de México, 

aunque su práctica fotográfica trascenderá con mucho la ortodoxia del fotoperiodismo. En 

relación a su trabajo para las revistas ilustradas, en auge en ese momento, profundizó en el 

género del fotoensayo haciendo de las imágenes y sus pies relatos visuales autónomos que 

expresan las ideas del fotógrafo.  

 



 

 

 

Claudia Andujar: indigenismo y territorio 

Después de residir en su Suiza, Hungría y Nueva York, Claudia Andujar (Neuchâtel, Suiza, 

1931) se estableció en Brasil en 1955  y allí tuvo su primer contacto con las tribus indígenas 

en 1958 (los Karajá), y con los Yanomami en 1970; desde ese momento les dedicó 

numerosas series fotográficas: Maturacá, Sonhos (1970-1976), Casa (1974), Identidade 

(1976), O Invisivel (1976), Marcados (1981-1983), Descaminhos (1992), Toototobi (2010). 

Los miles de negativos realizados a lo largo de las décadas le han permitido explorar una 

gran diversidad de aproximaciones al tema, mostrando la forma de vida de los Yanomami, 

su espiritualidad, su dignidad y su vulnerabilidad. En la serie Marcados, se hace patente el 

encuentro entre la cultura indígena y la civilización del hombre blanco: a causa de la llegada 

de operarios para la construcción de una autopista, los indígenas comenzaron a sufrir 

nuevas enfermedades para las que no tenían defensas; se procedió entonces a llevar a 

cabo una campaña de vacunación, para la cual se optó por fotografiar a cada persona con 

un número de identificación. 

 

El conjunto de fotografías de Claudia Andujar 

que ha sido adquirido representa una 

aportación muy importante a la Colección de 

fotografía latinoamericana del Museo Reina 

Sofía, y específicamente al elenco de autores 

brasileños, como Miguel Rio Branco, 

Rosângela Rennó o Mario Cravo Neto. En 

cuanto a las líneas conceptuales, la serie 

Marcados resulta idónea para el tratamiento 

de los temas de indigenismo y territorio. 

 

 

La fotografía conceptual de Jorge Ortiz 

 

Jorge Ortiz (Medellín, Colombia, 1948) es uno de los más importantes referentes en la 

fotografía colombiana. Se le considera integrante del grupo de artistas colombianos (junto a 

Camilo Lleras, Luis Fernando Valencia y Beatriz Jaramillo) que promovieron el 

fotoconceptualismo,  

 

Las fotografías adquiridas por la Fundación pertenecen a la serie Cables, de su etapa más 

temprana, con la que ya consiguió dejar su impronta en el panorama de la fotografía 

colombiana de finales de los años setenta. Son fotografías de pequeño formato, pero de 

gran fuerza y presencia visual.  

 



 

 

Jorge Ortiz, al igual que otros fotógrafos optó, por explorar las posibilidades del campo 

conceptual y experimental con una tendencia hacia la abstracción. El primer políptico, 

compuesto por doce fotografías de postes de luz situados en el centro de la composición, 

las entradas y salidas de los cables crean un interesante juego de tensiones visuales 

sostenido por líneas rectas y diagonales extremas. En el segundo, los cables aparecen 

contra el cielo, tomando como motivos las junturas, los soportes y los puntos de enlace y de 

distribución de corriente de los mismos. Las imágenes remiten al constructivismo ruso, los 

dibujos y pinturas de Ramírez Villamizar y el trabajo de Bernd e Hilla Becher y sus 

topologías de la arquitectura industrial alemana.  

 

La adquisición de las fotografías es de interés para el Museo Reina Sofía por su relevancia 

en el panorama de la fotografía colombiana, representada parcialmente en su Colección con 

las fotografías de sus coetáneos Miguel Ángel Rojas y Fernell Franco.  

 

 

 

Gráfica y documentación sobre el exilio español en México. 

Esta adquisición de la Fundación incluye el número 8 

de La Revista Nuevo continente, que nace de la mano 

de Roberto Hinojosa, político boliviano, que tras ser 

diplomático del gobierno Boliviano en Brasil viaja por 

toda Latinoamérica con la idea de implantar un nuevo 

modelo político de tipo social. Publicado en México en 

abril de 1938 es interesante especialmente por el 

artículo ilustrado, con un fotomontaje escrito por 

Angel E. Guerrero: Los bárbaros destruyen España. 

El Boletín al Servicio de la Emigración Española fue creado por el Comité Técnico de Ayuda 

a los refugiados Españoles entre agosto de 1939 y agosto de 1940. Este boletín es una 

fuente documental imprescindible para conocer las actividades de los exiliados en México. 

Se trata de una colección de 49 números encuadernados en época. En Diario de a bordo de 

las experiencias de Republicanos Españoles a México, se observa un lenguaje más 

combativo que en otros diarios de a bordo de buques de exiliados republicanos como el 

Sinaia o el Ipanema. Son característicos los radiogramas, los mensajes que llegan al buque 

en alta mar, también son interesantes las secciones de Vida a bordo que tratan de la vida 

cotidiana en el buque, o Altavoz, que da a conocer la agenda del buque.   

 

 

 

 

 



 

 

 

Los posters de Renau son “excepcionalmente raros”. Se adquieren dos 

carteles: Todos los sectores con López Mateos (1958) y Comunicar, 

unir, integrar. Adolfo López Mateos (1958) fueron diseñados para la 

campaña electoral de 1958 para la elección a la presidencia de México, 

donde se presentaba Adolfo López Mateos por el PRI, y como todos los 

carteles de aquél momento están firmados de la misma manera y en el 

sitio habitual.  

 

 

 

 

Edgardo Antonio Vigo. La poesía visual y el arte de acción 

Con la adquisición de este amplio conjunto de obras de Edgardo Antonio Vigo (La Plata, 

Argentina, 1928 – 1997), se pretende que la Colección del Museo Reina Sofía cuente con un 

dibujo lo suficientemente definido, complejo y coherente de lo que significó la obra plástica 

de este artista desde sus inicios, no sólo en Argentina, sino en el ámbito internacional en el 

que se movió su obra. Vigo funcionó como una figura clave dentro de la escena platense, 

creador de redes, su obra ha sido catalizador para muchos artistas coetáneos y de 

generaciones posteriores. Su trabajo se mueve entre la poesía visual, sonora y el arte de 

acción, siempre con un marcado vínculo con la realidad histórica de su país. 

 

Vigo es uno de los artistas que más ha experimentado con los medios gráficos dentro de la 

vanguardia latinoamericana. A lo largo de su trayectoria ha trabajado con la xilografía, el 

libro de artista en su dimensión objetual y la publicación periódica, desarrollando una 

enorme complejidad de experiencias.  

De su primera etapa se ha seleccionado un trabajo compuesto de 5 xilograbados. Esta 

carpeta es paradigmática ya que es en esta gráfica inicial cuando acopla los dispositivos de 

su labor de edición. Por otro lado y entre las obras adquiridas que describen su labor como 

editor se encuentran Nuestro Libro Internacional de Estampillas y Matasellos (1979), un 

conjunto de 20 números; Revista internacional,  formada por tres números  (1976-1980);  o 

el segundo número de una de sus primeras publicaciones, WC (1958).  Este grupo 

excepcional está basado en fragmentos de memoria de Vigo, detalles, composiciones y 

conformaciones gráficas que funcionan en el estrato de lo simbólico. Entre sus 

“señalamientos” se ha adquirido Manojo de Semáforos (1968) y piezas como Comic Strip, 

(1972) o Sellado a mano (1974), que es un libro-objeto cardinal en su trayectoria ya que 

ocupa el concepto de estampación, y un conjunto de publicaciones de época que sirven 

para contextualizar la obra del artista.  

 



 

 

Elda Cerrato: la capacidad anticipatoria de sus obras 

 

Las tres obras adquiridas de la artista argentina Elda Cerrato (Asti, Italia, 1930) representan 

una diversidad de prácticas artísticas y ayudan a visualizar su larga y compleja carrera, 

hasta ahora situada en los márgenes de los grandes discursos sobre el conceptualismo 

latinoamericano. Por ende, la incorporación de estas obras en la Colección del Museo nos 

permitirá representar a una artista cuyas obras anticipan lecturas innovadoras sobre los 

movimientos neo-vanguardistas en Argentina y su 

influencia en América Latina y en todo el mundo.  Por 

ejemplo, la película de animación Algunos segmentos 

(1970), presente en este conjunto, reúne imágenes 

que permiten al espectador entrar a un mundo donde 

lo microscópico y lo emocional se cruzan. 

Simultáneamente, la obra es un claro ejemplo de las 

indagaciones comunicativas y exploraciones 

lingüísticas que llevaron a la artista a experimentar 

con otros medios de producción. Por otro lado, en el 

dibujo De la realidad: Relevamientos para el sueño de la casita propia. Documentación I 

(1975), también presente en este conjunto, de obras adquiridas, Cerrato utiliza la apariencia 

del territorio – la presencia de la multitud y la cartografía latinoamericana – como una 

herramienta para trazar historias y subjetividades compartidas dentro de la región. Esta 

capacidad de recordar y prever es palpable en el dibujo intervenido Las memorias de 

nuestra sombra (1982), que alude por un lado a la presencia palpable de un cuerpo ausente 

y por el otro, activa la figura del cuerpo como un dispositivo para reflexionar sobre la 

violencia experimentada como resultado de la dictadura que afectó a Argentina durante los 

70.  

 

La vida de la artista argentina Elda Cerrato (Asti, Italia, 1930) ha estado marcada por la 

itinerancia entre lugares y territorios. Nacida en Italia, tenía ocho años cuando emigró junto 

con su familia a Brasil, huyendo del régimen de Mussolini. Unos años después, su familia 

viajó a Buenos Aires. Estos viajes iniciales fueron el comienzo de una vida ambulante, en 

donde la artista traspasaba fronteras, tanto geográficas como estéticas, para después forjar 

una práctica artística que desdibujaría las conexiones y los desvíos entre la identidad 

latinoamericana y la función social de la memoria individual y colectiva.  
 



 

 

 

Sobre la Fundación 

La Fundación Museo Reina Sofía es una entidad cultural privada sin ánimo de lucro, 
entre cuyos objetivos principales se cuenta el de fomentar y apoyar la misión del Museo 
Reina Sofía como vehículo para la promoción, el conocimiento crítico y el acceso del 
público al arte moderno y contemporáneo en sus diversas manifestaciones, en una simbiosis 
público-privada orientada a crear sentido de pertenencia al Museo entre la sociedad 
civil. Pone particular énfasis en el ámbito internacional, con especial atención a América 
Latina. Nace en el contexto en el que se ensayan nuevas relaciones entre las instituciones 
culturales públicas y el ámbito de lo privado, crecidas al calor de los nuevos retos del Museo 
en el siglo XXI. 

Creada el 23 de noviembre de 2012 por iniciativa de un grupo de coleccionistas españoles e 
iberoamericanos afines al Museo, actúa desde entonces como una herramienta en la que 
distintos sectores de la sociedad civil, a nivel internacional, colaboran con el Museo 
aplicando nuevas formas de protección, mecenazgo y patrocinio. Los patronos signatarios 
del Acta Constitucional son Patricia P. Cisneros (Venezuela), Jorge Grüenberg (Perú), Helga 
Müller de Alvear (España), Jose Olympio Pereira (Brasil), Juan Antonio Pérez Simón 
(México), Álvaro Saieh Bendeck (Chile), Silvia Gold Turjanski y Hugo Sigman Pomerantz 
(Argentina), Susana Leirner y Ricardo Steinbruch (Brasil), Beatriz de Vasconcelos Quintella 
y Luiz Augusto Teixeira de Freitas (Brasil), y Juan Carlos Verme (Perú).  

 



 

 

Los miembros del Patronato son: 

 

Patronos Natos 

Ministro de Educación, Cultura y Deporte  
Íñigo Méndez de Vigo 

Secretario de Estado de Cultura. Ministerio de 

Educación, Cultura y Deporte  

Fernando Benzo Sáinz 

Subsecretario de Educación, Cultura y Deporte. 
Ministerio de Educación, Cultura y Deporte  
José Canal Muñoz 

Presidente del Real Patronato del Museo Reina 
Sofía  
Ricardo Martí Fluxá 

Vicepresidente Segundo de la Fundación Museo 
Reina Sofía 
Director del Museo Reina Sofía  
Manuel Borja-Villel 

 
 
 
 

 
 
 
 
Patronos Electos 
 
Presidente de la Fundación Museo Reina Sofía 
Ricardo Martí Fluxá 
 
Elena Cué Castanedo  
Lourdes Fernández Fernández  
Alberto Ferreiro Aparicio  
Silvia Gold Turjanski  
Marlise Ilhesca de Jozami  
Aníbal Y.Jozami  
Susana Leirner Steinbruch  
Mirela Levinas  
José Lladó Fernández-Urrutia  
Pilar Lladó  
Helga Müller de Alvear  
Juan Antonio Pérez Simón  
Patricia Phelps de Cisneros  

Vicente Quilis Moscardó   

Consuelo Scarpetta  
Lilly Scarpetta  
Hugo A. Sigman  
Ricardo Steinbruch  
Luis Augusto Teixeira de Freitas  
Juan Carlos Verme  

Patrona de Honor 
Soledad Lorenzo 

Secretaria 
Ana Tomé Díaz  
Directora-Gerente 

 
Madrid, 8 de noviembre de 2017 
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