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Amb l’exposició “Absències i multituds”, l’artista Olga Andrino ens endinsa en un recorregut per la seva 
trajectòria artística com a pintora i escultora. 

La mostra recull una selecció retrospectiva de la seva obra, una obra que no et deixa indiferent ja que 
transmet una poderosa energia visual gràcies a les repetides agrupacions de persones que es despleguen 
dins i fora de les teles, amb tècniques que fusionen pintura i escultura. Persones que esdevenen multituds 
i que representen problemàtiques tan actuals com les crisis de refugiats, l’atur o la guerra. Aglomeracions 
de persones que, al cap i a la fi, representen el nostre món actual.

Olga Andrino també ens porta una mirada pictòrica plena de color, on els relleus i els volums creixen de 
les seves teles, relleus de multituds recorrent els carrers que podrien representar qualsevol de les ciutats, 
museus o camins. Com ella mateixa diu: “la meva pintura és escultòrica, i la meva escultura pictòrica”.

Una obra actual que barreja el paper de diari, el guix, la pintura, la fusta i el ciment. 

Marcs emmarcant el no res, el buit de les absències o la pèrdua i d’altres que ens apropen a la natura i als 
colors del camp, com una mirada de retorn als orígens.

Gràcies Olga, per compartir amb nosaltres aquest viatge, barreja d’emocions i experiències viscudes. 
Benvinguda al Castell de Benedormiens. 

MAURICI JIMÉNEZ RUIZ
Alcalde
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Ja no tenim res a buscar
fart està el cor,
buit el món
(Novalis, Himnes a la nit, VI)

Olga Andrino. Absències i multituds

L’art atorga sentit al món, és un espai de revelació que ens permet anar més enllà de la realitat immediata. És 
una activitat espiritual, un mitjà per transmetre l’experiència interior i per exposar-ne la seva interpretació. 
Experiència i interpretació que es donen en la pràctica de l’art i en el procés de la creació com a medis de 
coneixement i d’expressió. 

Tots els plantejaments que defensa Olga Andrino (Àvila, 1959) posen l’èmfasi en l’existir i escorcollen 
la identitat de l’existència i de l’essència, així com la seva complementarietat. Propera als postulats 
existencialistes de Jean-Paul Sartre i de M. Heidegger, l’artista és clarament conscient que existir és formar 
part del món; per això desafia la correspondència entre realitat i raó. Una obra que valora la presència i 
l’absència, el ple i el buit, la representació i l’al·lusió i, en definitiva, la vida i la mort. Un diàleg bipolar entre 
el que és conegut i el desconegut, entres les certeses aparents i les aparences enigmàtiques per crear 
aquesta condició il·lusòria, que és el que l’artista vol transmetre amb la seva recerca de l’absolut. 

Manté una correlació de forces que s’inicia amb el dibuix i la pintura per seguir amb l’experimentació de 
l’escultura, fins a l’ocupació espacial de peces en format instal·lació que es desenvolupen mitjançant un 
ric vocabulari de reflexions. Qualsevol dels mitjans emprats és idoni per transmetre el cúmul d‘idees que 
sacsegen la ment i el cor de l’artista. Tot reflecteix la predisposició d’Andrino per allò més proper, allò 
que, essent individual i personal, esdevé universal. La reivindicació de la innovació de la recerca lliure 
n’és la principal característica. En aquest sentit tot és vàlid i, per això, qualsevol material, estri, barreja de 
tècniques, juntament amb la introducció de l’atzar, formen una feliç convivència en les seves arriscades 
propostes. Per a ella, el missatge a transmetre esdevé fonamental més enllà del pur formalisme estètic. És 
cabdal que sigui ferm, crític, transgressor i que plantegi qüestions vitals per a l’ésser humà. Per unir art i 
vida en un tot indissociable, es lliura sense perjudicis a l’aventura creativa, sempre amb una actitud enèrgica 
i vital -ratllant el risc- tot i mantenir un cert control. 

Gràcies a aquesta insatisfacció constant i a altres circumstàncies, com la profunda introspecció, l’avidesa 
de lectura i la seva gran curiositat, la seva obra és directa i capaç d’arribar intensament a l’espectador per 
crear-li dubtes i preguntes i demanar-li respostes. La seva obra s’obre al receptor i deixa que aquest acabi 
l’acte creatiu amb la seva participació activa, tal com havia anunciat Marcel Duchamp el 1957. Tot té una 
lògica interior respecte a una certa visió de l’univers i sembla que la seva filosofia és molt propera a la de 
Marshall Berman (Nova York, 1940-2013), el llibre del qual All that is solid melts into air (Tot el que és sòlid 
s’esvaneix a l’aire) analitza l’experiència de la modernitat, pel que fa al temps i a l’espai. Per a ell, l’home 
modern com a subjecte capaç de resposta, judici i acció ha desaparegut.

El fil conductor de l’exposició retrospectiva Absències i multituds, que es presenta al Castell de Benedormiens, 
ens remet a un discurs de sensacions humanes en què l’individu ha deixat la seva petja, la seva empremta i 
el seu rastre. L’allunyament de l’home respecte de la seva acció, confereix més protagonisme al fet que no 
pas a la seva presència. Un protagonista absent, la presència del qual resta palesa en els seus actes, desitjos 
o especulacions.

CONXITA OLIVER
Membre de l’Associació 
Internacional de Crítics d’Art

La caixa com a dipòsit de pensament

Una de les passions d’Olga Andrino és la literatura, que ha esdevingut una gran font d’inspiració per als seus 
processos creatius. Per això, totes les seves exposicions estan basades i inspirades en algun títol o autor 
literari com, per exemple, Stephan Zweig (Viena, 1881-Petrópolis, Brasil, 1942), escriptor que ha condicionat 
la seva obra i, també, com ella mateixa indica, la seva vida. 

En aquest sentit, també el filòsof britànic d’origen austríac Ludwig Wittgenstein (Viena 1889 - Cambridge, 
1951) va inspirar la seva sèrie emblemàtica Cajas (2001-2002), en la que interaccionen diverses caixes per 
parlar-nos de la sensació d’estranyesa i d’incomunicació entre elles, malgrat ser idèntiques. El silenci i la 
solitud adquireixen un especial protagonisme. La caixa, com a referent de representació, no deixa de ser un 
símbol que manifesta el paratge mental; un contenidor que aglutina tot allò imaginable. Esdevé un dipòsit 
on tot hi te cabuda, un receptacle que emmagatzema infinitat de possibles situacions existencials i, alhora, 
experiències viscudes filtrades per la memòria i el record. No són tàlems entesos com a realitats físiques 
sinó dipòsits de secrets. Estoc d’experiències, vivències, actituds i posicionaments davant la vida i el món. 

Amb un important component conceptual, sovint les seves capses expressen manca de referents a la 
societat actual. La fusta sense cap maquillatge augmenta la sensació d’anonimat; caixes que poden ser 
intercanviables i sense cap personalitat. Reagrupades com si fossin reliquiaris íntims, recreen climes i 
atmosferes poblades de vivències i de nostàlgies passades, d’amors i desamors, de desigs i de frustracions, 
de somnis imaginats i d’emocions acumulades. Enamorada de la melangia i de l’enyor, busca escapar-se 
dels dolors de l’ànima i ho fa amb unes obres carregades d’un existencialisme madur i d’una mirada tendra 
i silenciosa que escorcolla la profunditat dels sentiments.

El ciment com a material escultòric

Durant els anys 2004 i 2005, l’artista va decidir treballar d’una forma despullada amb un material de 
construcció bàsic com és el ciment, fins a dotar-lo d’un cert simbolisme vehement. Eminentment constructiu 
perquè pot assolir qualsevol forma i adaptar-se als desitjos i necessitats de cada moment. Opac i tancat en si 
mateix, Andrino visibilitza la transformació interna del ciment amb la sèrie Otros espacios amb la que dona 
vida a una matèria inert. Una de les capacitats d’aquest material és la de guardar l’ànima de les coses; quan 
assoleix l’estat sòlid, atresora al seu interior la memòria de totes les seves fases anteriors.

Malgrat la seva duresa, necessita d’altres elements per enfortir-se i, tot i percebre’l dens, pesant i petrificat, 
el ciment transita per una infinitud d’estadis: des de partícules de pols diminutes, suaus com la farina, 
fins a blocs robusts, durs com una pedra. És un conglomerat format a partir de la barreja calcinada i 
posteriorment molta de roca calcària i argila que, en contacte amb l’aigua, es converteix en una substància 
fàcilment mal·leable. A la pasta es produeixen transformacions químiques entre els components i l’aigua de 
pastament, per les quals adquireix rigidesa i resistència mecànica creixents. L’aigua és la que dota i aporta 
un moviment físic al ciment, que li dona força i fa que pugui canviar completament la seva estructura, tant 
interna com externa, fins a modificar-ne l’aparença a mesura que l’absorbeix i l’expulsa. El ciment és també 
un material dòcil, tal com ho demostra Olga Andrino, que aconsegueix canviar el seu aspecte en recerques 
sobre les aparences de la matèria, tot assajant diferents estructures.
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Multituds cap a qualsevol lloc

Les obres d’Andrino són un examen psicològic dels subjectes i de l’espai. Sempre li han interessat les 
multituds, els grups humans i els espais que ocupen. Fa deu anys que treballa sobre les masses i sobre el seu 
soroll. Amb audiovisuals, ha captat el drama col·lectiu al carrer i als espais públics: personatges anònims 
que corren amb por o masses immerses en entorns agressius. Les seves gentades creen un corpus artístic 
d’una narrativa potent, amb el qual aconsegueix crear un espai psicològic que implica l’espectador i l’obliga 
a reconstruir-lo. El seu és un personatge sol, aïllat del món, que s’enfronta amb ell mateix i afronta un nou 
destí amb dignitat. Per entendre la seva obra, cal tenir en compte que la seva preocupació principal gira 
al voltant de l’altre, sobretot pel que fa a la dificultat absoluta d’arribar a conèixer-lo vertaderament. Per 
això, quan no s’acosta a un personatge concret, quan ens parla de l’home universal, conserva la condició de 
l’individu com a subjecte inabastable. Vol arribar a conquerir els secrets més recòndits de l’estat emocional 
i, per això, la seva recerca s’endinsa a l’exploració de la veritat de l’individu. 

Seguint l’estela de Juan Muñoz (Madrid, 1953 - Eivissa 2001), considerat un renovador de l’escultura 
contemporània, la seva també és una obra carregada de confrontacions i de jocs visuals amb un conjunt 
de personatges que, malgrat l’agrupació, es mantenen silenciosos, hieràtics, confinats a la solitud. També 
l’escriptor, assagista i poeta Ryszard Kapuscinski (Pinsk, Bielorússia, 1932- Varsòvia, Polònia, 2007) la va fer 
recapacitar sobre les civilitzacions a la suite Un món d’avui, el seu primer treball sobre les multituds, en què 
desenvolupava l’interès pels grups humans i els espais que emplenen. 

El tractament matèric segueix guanyant terreny i opta per recursos texturals i corporis de gruixos, 
empastaments i collages per subratllar la incomunicació de l’esser humà. Cromàticament, el blanc i el 
vermell són el fil conductor d’aquesta sèrie, a partir de la qual construeix tota una filosofia. Amb tècniques 
mixtes en què el paper de diari i el filferro serveixen d’esquelet, congrega els grups a la frontera d’un llenç 
blanc. Són construccions vulnerables i fràgils, fetes amb residus, restes de la nostra societat industrial 
que neguen el formalisme i la matèria tradicionalment entesa. Contenen en si mateixos la modificació i 
la metamorfosi que implica el pas del temps. Pràctiques reflexives que, gràcies a la dessacralització i a la 
humilitat, arriben fins a la destrucció de les pròpies obres per reformular-les posteriorment. 

Amb Multitudes (2009-2013) intenta explicar el món d’avui, aquell que ens arriba a través de la premsa 
i que ens porta la guerra en directe a casa. Així, una de les primeres obres amb què va arrencar aquest 
projecte va ser Siesta a l’Afganistan, escultura en paper d’un soldat estès al costat d’una pila de diaris que 
tracten mediàticament el tema de la guerra. Un tema que la preocupa especialment és el de les víctimes 
dels conflictes bèl·lics, els moviments demogràfics producte de les hostilitats; els refugiats que es traslladen 
d’un lloc a un altre sense cap destí concret. La disposició i les confrontacions de les figures a l’espai generen 
una teatralització que expressa l’abandonament a la seva sort de l’home contemporani.

A partir de l’aglomeració, filtra el món desplegant figures que ocupen l’espai o fent-les créixer en volumetries 
sobre llenços fins a convertir-los en relleus. Pinta les escultures i esculpeix els quadres. I la clau és a la 
massa, aquella que pobla les voreres de Park Avenue de Nova York o la Gran Via de Madrid i, amb el potent 
vermell de fons, torna la sang de la tragèdia, actualment més que mai, amb la guerra a Ucraïna. Hi ha alguna 
cosa ingràvida al tumult, una manca d’ancoratge que permet situar-lo cap a qualsevol lloc. Al costat de 
l’anonimat de la cara buscant causes per ser, hi trobem la multitud assajant raons on reconèixer-se.

El marc dins del marc

L’aspecte matèric i el concepte de detritus a tota l‘obra d’Olga Andrino, l’han portat a fer del paper de 
periòdic la seva matèria primera i primordial. Les seves peces es decanten cap a la volumetria, ja que el 
pla és sens dubte insuficient per a la seva ment expansiva. El que queda de la informació periodística del 
material de premsa adquireix l’emotivitat de l’absència. El paper surt del quadre per arribar al marc; uns 
marcs que enquadren el no-res, el buit, però que esdevenen objectes en si mateixos.

Rosa Montero diu al seu llibre: La ridícula idea de no tornar-te a veure que, quan els éssers estimats moren, 
cal narrar el final de les seves vides en comú. Els marcs d’Andrino narren aquest buit. Els marcs podrien 
contenir retrats, però acaben emmarcant l’esvaïment, la desaparició, la vacuïtat, el no-res que en resta. 
La sèrie Todo se desvanece (2019-2022), és una experiència de pèrdua i de dol. “Buidar la casa on vas 
viure després de la mort dels teus pares suposa tota una consideració sobre el pas del temps i sobre com 
les famílies desapareixen i com els espais que van ocupar donaran lloc a altres famílies que es formaran 
i que també, amb el pas del temps, desapareixeran. I l’art com a narrador de sentiments”, amb paraules 
de l’artista. D’aquí el seu concepte sobre l’espai, les persones que l’habiten i el que és transitori de la seva 
ocupació.

La seva indagació actual té com a idea traslladar les multituds al camp per tal de retrobar la comunió i 
l’harmonia entre home i natura. Seguint aquell esperit romàntic, retorna a la naturalesa per aconseguir 
el desitjat equilibri i es manifesta a la nostàlgia del paradís perdut. La dissociació entre home i natura ens 
remet al sentit idealista de la tragèdia i la nostàlgia. Una sensibilitat que respon a la consciència de l’escissió 
amb una desesperada recerca d’aquella plenitud que, en algun moment, no fora aliena a la condició 
humana. Aquest desig de retorn als orígens on l’esser humà forma part d’un tot i s’erigeix en artífex del 
canvi, es converteix en un objectiu essencial. Art i natura formen un compendi gairebé únic on es formulen 
els discursos més introspectius de l’artista. Aquests es converteixen en eix vertebrador i essencial de les 
seves obres actuals en vincular-se a l’energia que dona vida al cosmos. La crida per reconnectar amb l’espai 
natural i compartir amb els altres habitants del planeta uns recursos finits és una alenada d’esperança.

Estudio de luz en el campo és la darrera obra de l’exposició, la que tanca una etapa i la que donarà pas a 
una altra. Es tracta de petits paisatges fets de sensacions gestuals i de cartografies intuïtives, com si fossin 
tensions emocionals traçades des de la interacció amb l’espai. Com diu Rafael Argullol a La atracción del 
abismo: “Junt a la naturalesa saturniana i alliberadora es troba una naturalesa jupiteriana i exterminadora 
que destrueix qualsevol projecte de totalitat... per això, a la pintura del Romanticisme, són indesllindables 
el desig de retorn a l’esperit de la naturalesa i a la consciència de la fatal anihilació que aquest procés 
comporta“. Per als pintors romàntics, el paisatge no comporta únicament un marc físic al qual es pot 
accedir amb facilitat, sinó que és l’escenari on està representada la tensió, sovint dramàtica, entre la natura 
i l’esperit humà.
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CAIXES IV, 2002 
Acrílic sobre tela i cinta adhesiva · Acrílico sobre tela y cinta adhesiva · Peinture acrylique sur toile et Scotch · Acrylic on canvas and adhesive tape

200 x 200 cm
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EL VIOLONCEL, 2001 HOME CIUTAT, 2001
Ferro i fusta · Hierro y madera · Fer et bois · Iron and wood Ferro i fusta · Hierro y madera · Fer et bois · Iron and wood 

13 x 143 x 22 cm 12 x 160 x 9 cm
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SECRET 3, 2001 
Ferro i fusta · Hierro y madera · Fer et bois · Iron and wood 

44 x 22 x 10 cm

LLIBRE, 2001 
Ferro i fusta · Hierro y madera · Fer et bois · Iron and wood 

30 x 47 x 39 cm
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SECRET 4, 2001 
Ferro i fusta · Hierro y madera · Fer et bois · Iron and wood 

158 x 15 x 15 cm
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SENSE TÍTOL I, 2002 
Acrílic sobre tela i cinta adhesiva · Acrílico sobre tela y cinta adhesiva · Peinture acrylique sur toile et Scotch · Acrylic on canvas and adhesive tape

130 x 195 cm

SENSE TÍTOL II, 2002 
Acrílic sobre tela i cinta adhesiva · Acrílico sobre tela y cinta adhesiva · Peinture acrylique sur toile et Scotch · Acrylic on canvas and adhesive tape

195 x 130 cm
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HOMENATGE A GOYTISOLO, 2002 
Acrílic sobre tela i cinta adhesiva · Acrílico sobre tela y cinta adhesiva · Peinture acrylique sur toile et Scotch · Acrylic on canvas and adhesive tape

162 x 130 cm

CAIXES I, 2002 
Acrílic sobre tela i cinta adhesiva · Acrílico sobre tela y cinta adhesiva · Peinture acrylique sur toile et Scotch · Acrylic on canvas and adhesive tape

200 x 200 cm
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NOSTALGIA III, 2004
Ciment, cartró i vinils · Cemento, cartón y vinilos · Ciment, carton et vinyle · Cement, cardboard and vinyl 

61 x 50 x 50 cm

NOSTALGIA IV, 2004
Ciment, cartró i vinils · Cemento, cartón y vinilos · Ciment, carton et vinyle · Cement, cardboard and vinyl 

15 x 50 x 50 cm
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NOSTALGIA V, 2004
Ciment, cartró i vinils · Cemento, cartón y vinilos · Ciment, carton et vinyle · Cement, cardboard and vinyl 

15 x 50 x 50 cm

SOBRE LA REPETICIÓ I EL RECORD, 2005 
Carbonet i pastel sobre paper · Carboncillo y pastel sobre papel · Fusain et pastel sur papier · Charcoal and pastel on paper

150 x 100 cm 
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VOLUMS VI, 2005 
Carbonet i pastel sobre paper · Carboncillo y pastel sobre papel · Fusain et pastel sur papier · Charcoal and pastel on paper

100 x 100 cm

SETEMBRE, 2005 
Carbonet sobre paper · Carboncillo sobre papel · Fusain sur papier · Charcoal on paper

100 x 70 cm 
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JUAN SEBASTIAN GAVIOTA, 2006 
Carbonet i pastel sobre paper · Carboncillo y pastel sobre papel · Fusain et pastel sur papier · Charcoal and pastel on paper

100 x 70 cm 

MEDITERRANI II, 2006 
Ciment i acrílic sobre tela · Cemento y acrílico sobre tela · Ciment et peinture acrylique sur toile · Cement and acrylic on canvas 

162 x 130 cm
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VOLUMS IV, 2006 
Carbonet sobre paper · Carboncillo sobre papel · Fusain sur papier · Charcoal on paper

100 x 70 cm 

VOLUMS III, 2006 
Carbonet sobre paper · Carboncillo sobre papel · Fusain sur papier · Charcoal on paper

100 x 70 cm
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VOLUMS V, 2006 
Carbonet i llapis sobre paper · Carboncillo y lápiz sobre papel · Fusain et crayon sur papier · Charcoal and pencil on paper

100 x 70 cm 

VOLUMS VI, 2005 
Carbonet i pastel sobre paper · Carboncillo y pastel sobre papel · Fusain et pastel sur papier · Charcoal and pastel on paper

100 x 100 cm



42 43

EL MÓN D’AVUI. LES MULTITUDS, 2010 
Tècnica mixta · Técnica mixta · Technique mixte · Mixed media

150 x 200 cm

MADRID, 2012 (TRÍPTIC)
Oli, acrílic, paper i guix sobre tela · Óleo, acrílico, papel y yeso sobre tela · Huile, peinture acrylique, papier et plâtre sur toile · Oil, acrylic, paper and plaster on canvas

253 x 150 cm
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UNA CIUTAT A AMÈRICA, NOVA YORK, 2012 (TRÍPTIC)
Oli, acrílic, paper i guix sobre tela · Óleo, acrílico, papel y yeso sobre tela · Huile, peinture acrylique, papier et plâtre sur toile · Oil, acrylic, paper and plaster on canvas

253 x 50 cm

MATERNITAT, 2013 SORORITAT, 2013
Tècnica mixta · Técnica mixta · Technique mixte · Mixed media Tècnica mixta · Técnica mixta · Technique mixte · Mixed media

142 x 142 cm 142 x 142 cm
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MIGDIADA A L’AFAGANISTAN, 2009
Paper i filferro · Papel y alambre · Papier et fil de fer · Paper and wire 

140 x 90 x 120 cm
174 x 79 cm
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ELS REFUGIATS, 2011 
Tècnica mixta · Técnica mixta · Technique mixte · Mixed media

60 x 60 x 50 cm
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OFICINA D’OCUPACIÓ, 2013 
Paper, filferro i acer corten · Papel, alambre y acero corten · Papier, fil de fer et acier corten · Paper, wire ans corten steel

60 x 200 cm / 100 x 200 cm
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MANIFESTACIÓ PER LA PAU I L’AMOR, 2013 
Tècnica mixta · Técnica mixta · Technique mixte · Mixed media

35 x 50 x 20 cm

ESPANYA I LA SEVA FOSCOR, 2010 
Oli, acrílic, paper i guix sobre tela · Óleo, acrílico, papel y yeso sobre tela · Huile, peinture acrylique, papier et plâtre sur toile · Oil, acrylic, paper and plaster on canvas

200 x 300 cm
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MULTITUDS I, II I III, 2013 
Tècnica mixta · Técnica mixta · Technique mixte · Mixed media

150 x 100 cm

MUNIÓ, 2010
Tècnica mixta sobre tela · Técnica mixta sobre lienzo · Technique mixte sur toile · Mixed media on canvas

100 x 150 cm
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NAM MYOHO RENGE KIO, 2013 
Tècnica mixta sobre paper · Técnica mixta sobre papel · Technique mixte sur papier · Mixed media on paper 

90 x 62 cm

DIÀSPORA, 2013 
Tècnica mixta sobre paper · Técnica mixta sobre papel · Technique mixte sur papier · Mixed media on paper 

62 x 90 cm
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NO, 2019 
Tècnica mixta · Técnica mixta · Technique mixte · Mixed media 

150 x 95 cm

TOT S’ESVAEIX V, 2022 
Paper de diari · Papel de diario · Papier journal · Newsprint

195 x 150 cm
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TOT S’ESVAEIX IV, 2022 
Paper de diari · Papel de diario · Papier journal · Newsprint

195 x 150 cm

TOT S’ESVAEIX VIII, 2022 
Paper de diari · Papel de diario · Papier journal · Newsprint

50 x 50 cm
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TOT S’ESVAEIX II, 2021 
Paper de diari · Papel de diario · Papier journal · Newsprint

160 x 110 cm

TOT S’ESVAEIX III, 2021 
Paper de diari · Papel de diario · Papier journal · Newsprint

160 x 110 cm
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EL POETA, 2017
Paper, filferro i pintura · Papel, alambre y pintura · Papier, fil de fer et peinture · Paper, wire and paint 

75 x 75 x 110 cm

CAMP, 2022 
Paper i tela sobre gespa · Papel y tela sobre césped · Papier et toile sur pelouse · Paper and fabric on lawn 

47 x 86 cm
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ESTUDI DE LLUM AL CAMP I, 2022 
Paper sobre gespa · Papel sobre césped · Papier sur pelouse · Paper on lawn

40 x 35 cm
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Les sales municipals d’art ocupen actualment les estances d’aquesta construcció medieval, origen de la vila 
i baluard de la Vall d’Aro, documentada des de l’any 1041. Se’n conserva la part més antiga, del segle XII, i 
d’ençà de 1983 és la seu de les principals exposicions al municipi. Conjuntament amb l’església i els carrers 
del nucli antic de Castell d’Aro, està catalogat com a Bé Cultural d’Interès Nacional.

CAT

Las salas municipales de arte ocupan actualmente las estancias de esta construcción medieval, origen del 
pueblo y baluarte de la Vall d’Aro, documentada desde el año 1041. Se conserva la parte más antigua, del 
siglo XII y a partir de 1983 es la sede de las exposiciones en el municipio. Conjuntamente con la Iglesia y las 
calles del casco antiguo de Castell d’Aro está catalogado como Bien Cultural de Interés Nacional.

ES

Les salles municipales d’art occupent actuellement les pièces de cette construction médiévale, origine de la 
ville et bastion de la Vall d’Aro datant de l’an 1041. On en conserve la partie la plus ancienne du XIIe siècle 
et depuis 1983, c’est le siège des principales expositions dans la commune. De même que l’église et les rues 
de la vieille ville de Castell d’Aro, la bâtisse est classée Bien Culturel d’Intérêt National.

FR

The municipal art galleries currently occupy the rooms of this medieval construction, the origin of the town 
and stronghold of Vall d’Aro, documented since 1041. Here, the oldest part, dating from the 12th century, is 
conserved and since 1983, it has been the centre for the main exhibitions in the municipality. Together with 
the church and streets of Castell d’Aro old town, it is listed as a Cultural Asset of National Interest.

ENG
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Neix el 1959 a Burgohondo (Àvila). El seu pare es diu Julio Andrino i la seva mare Julia de Diego
Es llicencia en Belles Arts per la Universitat Complutense de Madrid en especialitat de pintura. Descobreix, 
amb passió, l’escultura a la Facultat i això la porta a fer el Doctorat en aquesta disciplina

1994-1996
Col·labora de manera altruista amb diverses ONG
“Ayudarte”, col·lectiu al Círculo de Bellas Artes de Madrid per al benefici de Metges sense fronteres
“El Arte en la cooperación al desarrollo” per al benefici de Mans Unides
Seleccionada al primer Certamen Unipublic de Pintura Esportiva

1998
Seleccionada per a l’exposició “Grabadores98” Sala d’Exposicions Facultat de Belles Arts, Universidad 
Complutense de Madrid, Madrid

2000
Arco 2000 Galería Levy Madrid–Hamburg
Exposició col·lectiva “Territorio de arte, pintores modernos y contemporáneo”
Va ser seleccionada al segon premi de Pintura Todisa

2000-2001
Galería Ley Madrid–Hamburg exposició individual de pintura i escultura
“Cajas 2000-2001” una exposició basada en la teoria de Wittgenstein sobre les relacions entre objectes 
simples i objectes compostos com a fets atòmics. Ell mateix era incapaç d’oferir cap exemple de fets atòmics 
i tampoc no era capaç de dir què era un objecte simple, però creia que la possibilitat mateixa de l’anàlisi 
exigia l’existència d’aquestes coses, proporcionant l’estructura tant del llenguatge com del món
“Ray Monk” (Ludwing Wittgenstein)
Arco 2001 Galería Levy Madrid–Hamburg
Exposició col·lectiva “Encuentros Generacionales” Galería Jorge Ontiveros, Madrid
Va ser seleccionada al Tercer Premi de Pintura Todisa

2002
Arco 2002 Galería Levy Madrid-Hamburg
Exposició col·lectiva “Nuevas visiones” Galería Arteara, Madrid
Exposició col·lectiva “Otras Meninas”
Aula de Cultura Caixa Galicia, Santiago de Compostela
Sede Mediterránea de Medios, València 
Sala Kubo-Kutxaespacio del Arte, Kursal, San Sebastián
Centro Cultural de la General, Granada
Sala de exposiciones Universidad de Málaga

2003
Exposició col·lectiva “Antesala Cuatro”, de pintura i escultura Galería Sala XIII, Madrid
Segueix itinerant la seva obra sobre las Meninas, Museo de Artes Audiovisuales de Montevideo, Uruguai
Als mesos de juny i juliol s’exhibeix al Museo Nacional de Bellas Artes de Buenos Aires, Argentina

2004
Participa del projecte “Fashion Art”, exposició itinerant que d’abril a maig s’exhibeix a Las Condes, Santiago 
de Xile, Xile
Al juny, Museo de Arte Moderno, Bogotà, Colòmbia
També al juny s’exposa al museu d’Antioquia, Medellín, Colòmbia
A l’agost, en el Museo de la Tertulia de Cali, Colòmbia
Del novembre de 2004 al gener de 2005 en el Claustro de Santo Domingo a Cartagena de Indias, Colòmbia
També forma part de l’exposició “Activarte” a Barcelona, amb la seva peça “ 10 Años de Proyectos”

2005
Exposició individual “Otros Espacios” Galería Sala XIII, Madrid
És notable que l’artista treballa amb materials naturals que es troben als mateixos llocs on intervé
Cal destacar aquestes obres, la sensació d’enfonsament, de sorpresa i d’haver arribat a un paisatge 
memorial fora d’aquest món
Aquesta exploració és un aspecte natural d’artificiació del món d’allò més prolífic, recordem que art i natura 
són termes que sempre requeriran una clarificació conceptual i estètica
Exposen també les caixes de llum i les peces de jardí a l’exposició “Encuentro” amb l’artista d’origen belga 
Belén Herbosch a la Fundación Carlos de Amberes, Madrid

2006
Exposició individual “Un espacio azul” Club Diario de Ibiza, Eivissa
Exposició individual “El Patio” en la Galería Blanca Soto Arte de Madrid
El Patio va ser creat com a projecte d’escultura concebut i desenvolupat en un interior per transcendir 
els límits de l’arquitectura. L’adaptació d’aquest projecte per a la seva posició al paisatge és el resultat de 
simplement canviar-ne tant el contingut com el desenvolupament territorial
Per aquesta raó, hi ha un interès particular en la conciliació de l’arquitectura, l’escultura i el paisatge, cosa 
que demostra el caràcter distintiu del projecte cultural i educatiu en una simbiosi perfecta entre l’art, la 
societat i la natura
Es tracta també de la recuperació d’un concepte d’art i “habitable”, capaç d’entretenir, per fer-nos reflexionar 
i aprendre jugant

2008
Exposició col·lectiva “Interferencias” Taller de la Sal, Ses Salines, Eivissa
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2011
Projecte musico-pictòric “Cena para Dos” en col·laboració amb Josemi Carmona
La seva galerista, Belén Biondetta, de Biondetta Art Gallery, proposa un “Arco” alternatiu a la fira 
internacional d’art a l’Hotel Fénix de Madrid, participant amb la seva peça “Alatriste”
Exposició individual “Un Mundo de hoy: La multitud” a Biondetta Art Gallery, Madrid
El món d’avui, treball sobre la multitud, neix de l’interès de l’artista pel món i tots aquells que el poblen, 
de la seva inquietud per conèixer l’ésser humà, la seva figura i de cercar i indagar en aquells espais on ens 
trobem a cada moment
La multitud és la forma d’existència política i social de molts en la qualitat de ser molts, i ens porta a un 
espai on potser vam ser
“És inevitable que, a la meva feina, reprengui i incorpori la matèria i que explori la seva capacitat formal i 
expressiva al llenç. Fins i tot en una superfície plana les característiques formals són matèriques” (puedes 
tocar, toca)
Els elements formals i conceptuals que formen les meves històries uneixen matèria i munió. Es mouen al 
misteri d’una massa de gent muda que camina al mig d’alguna cosa
Res no està realment definit, (la pintura que és escultura, l’escultura que és pictòrica. Són la mateixa 
aventura poètica, una al·legoria indeterminada)”

2012
Participa en l’exposició “25 años de Moda Española” en el Museo Cerralbo de Madrid, amb la seva peça “La 
Alfombra Roja”. Una excusa per parlar de la vanitat

2013
Exposició individual “Un mundo de hoy” en el Centro Cultural Galileo de Madrid
És seleccionada pel Development Internacional Bank per a una exhibició individual “Crowds” a DIB E.A. Art 
Galery, Washington D.C., EUA
Exposició individual, “Multitudes/Crowds” A L’Instituto Cervantes de Nueva York, Nova York, EUA

2014
Exposició col·lectiva “Mobilitzats” a la Sala Ciutat de Barcelona
Exposició individual “La mirada de Ibiza a Formentera” a la B12 Gallery d’Eivissa

2015
Exposició col·lectiva “Valliart official opening” a la Valliart Gallery de Miami, EUA
Exposició col·lectiva “Kick off Art Basel” a la Valliart Gallery de Miami, EUA
Exposició col·lectiva “Mujeres video-artistas” a la Catedral de Gaudí, Astorga

2016
Exposició col·lectiva “Muestra de video arte Wallada la Omeya” a Còrdova
Exposició col·lectiva “Words, Luz Botero Fine Art” a Ciutat de Panamà, Panamà

2017
Exposició col·lectiva “Crowds, Luz Botero Fine Art” a Ciutat de Panamà, Panamà
Exposició col·lectiva “LA Studio” a Eivissa
Exposició individual “Almas viajeras” a l’Espacio de las Artes de Madrid
Exposició individual “Poéticas de papel” a la Galería Materna y Herencia, de Madrid

2018
Exposició col·lectiva “Poetry Reading” a la Keyes Art Gallery de East Hampton, EUA
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Con la exposición “Ausencias y multitudes”, la artista Olga Andrino nos adentra en un recorrido por su 
trayectoria artística como pintora y escultora. 

La muestra recoge una selección retrospectiva de su obra, una obra que no te deja indiferente, puesto 
que transmite una poderosa energía visual gracias a las repetidas agrupaciones de personas que se 
despliegan dentro y fuera de las telas, con técnicas que fusionan pintura y escultura. Personas que devienen 
multitudes y que representan problemáticas tan actuales como las crisis de refugiados, el paro o la guerra. 
Aglomeraciones de personas que, a fin de cuentas, representan nuestro mundo actual.

Olga Andrino también nos trae una mirada pictórica llena de color, donde relieves y volúmenes crecen de 
sus telas, relieves de multitudes recorriendo las calles que podrían representar cualquiera de las ciudades, 
museos o caminos. Como ella misma dice: “mi pintura es escultórica y mi escultura pictórica”.

Una obra actual que combina el papel de periódico, el yeso, la pintura, la madera y el cemento.

Marcos enmarcando la nada, el vacío de las ausencias o la pérdida y otros que nos acercan a la naturaleza 
y a los colores del campo, como una mirada de retorno a los orígenes.

Gracias Olga por compartir con nosotros este viaje, una mezcla de emociones y de experiencias vividas. 
Bienvenida al Castell de Benedormiens.

MAURICI JIMÉNEZ RUIZ
Alcalde
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Ya no tenemos nada que buscar
harto está el corazón,
vacío el mundo
(Novalis, Himnos a la noche, VI)

Olga Andrino. Ausencias y multitudes

El arte da sentido al mundo, es un espacio de revelación que nos permite ir más allá de la realidad inmediata. 
Es una actividad espiritual, un medio para transmitir la experiencia interior y para exponer su interpretación. 
Experiencia e interpretación que se dan en la práctica del arte y en el proceso de la creación como medios 
de conocimiento y de expresión.

Todos los planteamientos que defiende Olga Andrino (Ávila, 1959) ponen énfasis en el existir y exploran 
la identidad de la existencia y de la esencia, así como su complementariedad. Cercana a los postulados 
existencialistas de Jean-Paul Sartre y de M. Heidegger, la artista es claramente consciente de que existir 
es formar parte del mundo; de ahí que desafíe la correspondencia entre realidad y razón. Una obra que 
valora la presencia y la ausencia, lo pleno y lo vacío, la representación y la alusión y, en definitiva, la vida y 
la muerte. Un diálogo bipolar entre lo que es conocido y lo desconocido, entre las certezas aparentes y las 
apariencias enigmáticas para crear esta condición ilusoria, que es lo que la artista quiere transmitir con su 
exploración de lo absoluto.

Mantiene una correlación de fuerzas que empieza con el dibujo y la pintura para seguir con la experimentación 
de la escultura, hasta la ocupación espacial de piezas en formato instalación que se desarrollan mediante un 
vocabulario rico en reflexiones. Cualquiera de los medios utilizados resulta idóneo para transmitir el cúmulo 
de ideas que sacuden la mente y el corazón de la artista. Todo refleja la predisposición de Andrino por lo 
más cercano, aquello que siendo individual y personal deviene universal. La reivindicación de la innovación 
de la investigación libre es su característica principal. En este sentido, todo es válido y de ahí que, cualquier 
material, utensilio, mezcla de técnicas junto con la introducción del azar, formen una feliz convivencia en 
sus arriesgadas propuestas. Para ella, el mensaje a transmitir es fundamental más allá del puro formalismo 
estético. Es importante que sea firme, crítico, transgresor y que plantee cuestiones vitales para el ser 
humano. Para unir arte y vida en un todo indisociable, se entrega sin perjuicios a la aventura creativa, 
siempre con una actitud enérgica y vital –rallando el riesgo– aunque manteniendo un cierto control.

Gracias a esta insatisfacción constante y a otras circunstancias, como la profunda introspección, la avidez de 
lectura y su gran curiosidad, su obra es directa y capaz de llegar intensamente al espectador para crearle 
dudas y preguntas y pedirle respuestas. Su obra se abre al receptor y deja que éste acabe el acto creativo 
con su participación activa, tal y como había anunciado Marcel Duchamp en 1957. Todo tiene una lógica 
interior respecto a una cierta visión del universo y parece que su filosofía está muy cercana a la de Marshall 
Berman (Nueva York, 1940-2013), cuyo libro All that is solid melts into air (Todo lo sólido se desvanece en el 
aire) analiza la experiencia de la modernidad, en cuanto al tiempo y al espacio. Para él, el hombre moderno 
como sujeto capaz de respuesta, juicio y acción, ha desaparecido.

El hilo conductor de la exposición retrospectiva Ausencias y multitudes, que se presenta en el Castell de 
Benedormiens, nos evoca a un discurso de sensaciones humanas en el que el individuo ha dejado su huella, su 
impronta y su rastro. El alejamiento del hombre respecto de su acción le confiere mayor protagonismo que al 
de su presencia. Un protagonista ausente, cuya presencia queda patente en sus actos, deseos o especulaciones.

CONXITA OLIVER
Miembro de la Asociación 
Internacional de Críticos de Arte

La caja como depósito de pensamiento

Una de las pasiones de Olga Andrino es la literatura, que se ha convertido en una gran fuente de inspiración 
para sus procesos creativos. Por esto, todas sus exposiciones están basadas e inspiradas en algún título 
o autor literario como por ejemplo Stephan Zweig (Viena, 1881-Petrópolis, Brasil, 1942), escritor que ha 
condicionado su obra y, también, como ella misma indica, su vida.

En este sentido, también el filósofo británico de origen austriaco Ludwig Wittgenstein (Viena1889 - 
Cambridge, 1951) inspiró su serie emblemática Cajas (2001-2002), en la que interaccionan varias cajas para 
hablarnos de la sensación de extrañeza y de incomunicación entre ellas, a pesar de ser idénticas. El silencio 
y la soledad adquieren un especial protagonismo. La caja, como referente de representación, no deja de ser 
un símbolo que manifiesta el paraje mental; un contenedor que aglutina todo lo imaginable. Se convierte en 
un depósito donde todo cabe, un receptáculo que almacena infinidad de posibles situaciones existenciales 
y, a la vez, experiencias vividas filtradas por la memoria y el recuerdo. No son tálamos entendidos como 
realidades físicas sino depósitos de secretos. Stock de experiencias, vivencias, actitudes y posicionamientos 
frente a la vida y el mundo.

Con un importante componente conceptual, a menudo sus cajas expresan carencia de referentes a la sociedad 
actual. La madera sin maquillaje aumenta la sensación de anonimato; cajas que pueden ser intercambiables 
y sin personalidad alguna. Reagrupadas, a modo de relicarios íntimos, recrean climas y atmósferas llenas 
de vivencias y de nostalgias pasadas, de amores y desamores, de deseos y de frustraciones, de sueños 
imaginados y de emociones acumuladas. Enamorada de la melancolía y de la añoranza, busca escaparse de 
los pesares del alma y lo hace con obras cargadas de un existencialismo maduro y de una mirada tierna y 
silenciosa que explora la profundidad de los sentimientos.

El cemento como material escultórico

Durante los años 2004 y 2005, la artista decidió trabajar de forma desnuda con un material de construcción 
básico como es el cemento, hasta dotarlo de un cierto simbolismo vehemente. Eminentemente constructivo 
porque puede llegar a tener cualquier forma y adaptarse a los deseos y necesidades de cada momento. 
Opaco y encerrado en sí mismo, Andrino muestra la transformación interna del cemento con la serie Otros 
espacios, con la que da vida a una materia inerte. Una de las capacidades de este material es la de guardar 
el alma de las cosas; cuando alcanza el estado sólido, atesora en su interior la memoria de todas sus fases 
anteriores.

A pesar de su rigidez, necesita de otros elementos para endurecerse y aun percibiéndolo denso, pesado y 
petrificado, el cemento transita por una infinidad de estadios: desde partículas de polvo diminutas, suaves 
como la harina, hasta bloques robustos, duros como una piedra. Es un conglomerado formado a partir de 
la mezcla calcinada y posteriormente molida de roca calcárea y arcilla que, en contacto con el agua, se 
convierte en una sustancia fácilmente maleable. En la pasta se producen transformaciones químicas entre 
los componentes y el agua de amasado, por las cuales adquiere rigidez y resistencia mecánica crecientes. El 
agua dota y aporta un movimiento físico al cemento, le da fuerza y hace que pueda cambiar completamente 
su estructura, tanto interna como externa, hasta llegar a modificar su apariencia a medida que la absorbe 
y la expulsa. El cemento es también un material dócil, tal y como lo demuestra Olga Andrino, que logra 
cambiar su aspecto en exploraciones sobre las apariencias de la materia, ensayando diferentes estructuras.
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Multitudes hacia cualquier lugar

Las obras de Andrino son un examen psicológico de los sujetos y del espacio. Siempre le han interesado 
las multitudes, los grupos humanos y los espacios que ocupan. Lleva diez años trabajando sobre las masas 
y sobre su ruido. Con audiovisuales, ha captado el drama colectivo en la calle y en los espacios públicos: 
personajes anónimos que corren con miedo o masas inmersas en entornos agresivos. Sus gentes crean 
un corpus artístico de una narrativa potente, con el que consigue crear un espacio psicológico que implica 
al espectador y le obliga a reconstruirlo. El suyo es un personaje solo, aislado del mundo, que se enfrenta 
consigo mismo y afronta un nuevo destino con dignidad. Para entender su obra, hay que tener en cuenta 
que su principal preocupación gira alrededor del otro, sobre todo en cuanto a la dificultad absoluta de 
llegar a conocerlo verdaderamente. De ahí que, cuando no se acerca a un personaje concreto, cuando nos 
habla del hombre universal, conserva la condición del individuo como sujeto inalcanzable. Quiere llegar a 
conquistar los secretos más recónditos del estado emocional y, por eso, su investigación se adentra en la 
exploración de la verdad del individuo.

Siguiendo la estela de Juan Muñoz (Madrid, 1953 – Ibiza, 2001), considerado un renovador de la escultura 
contemporánea, la suya es también una obra cargada de confrontaciones y de juegos visuales con un 
conjunto de personajes que, a pesar de la aglomeración, se mantienen silenciosos, hieráticos, confinados a 
la soledad. También el escritor, ensayista y poeta Ryszard Kapuscinski (Pinsk, Bielorrusia, 1932 - Varsovia, 
Polonia, 2007) le hizo recapacitar sobre las civilizaciones en la suite Un mundo de hoy, su primer trabajo 
sobre las multitudes, en el que desarrollaba el interés por los grupos humanos y los espacios que llenan. 
El tratamiento matérico sigue ganando terreno y opta por recursos texturales y corpóreos de grosores, 
empastes y collages para subrayar la incomunicación del ser humano. Cromáticamente, el blanco y el rojo 
son el hilo conductor de esta serie, a partir de la cual construye toda una filosofía. Con técnicas mixtas en 
las que el papel de periódico y el alambre sirven de esqueleto, reúne a los grupos en la frontera de un lienzo 
en blanco. Son construcciones vulnerables y frágiles, hechas con residuos, restos de nuestra sociedad 
industrial que niegan el formalismo y la materia como tradicionalmente se entiende. Contienen en sí mismos 
la modificación y la metamorfosis que conlleva el paso del tiempo. Prácticas reflexivas que, gracias a la 
desacralización y a la humildad, llegan hasta la destrucción de las propias obras para posteriormente 
reformularlas.

Con Multitudes (2009-2013) intenta explicar el mundo de hoy, ese que nos llega por la prensa y que nos 
trae la guerra en directo a casa. Así, una de las primeras obras con las que arrancó este proyecto fue 
Siesta en Afganistán, escultura en papel de un soldado estirado junto a un montón de periódicos que tratan 
mediáticamente del tema de la guerra. Un tema que le preocupa especialmente es el de las víctimas de los 
conflictos bélicos, los movimientos demográficos provocados por las hostilidades; los refugiados que se 
trasladan de un sitio a otro sin ningún destino concreto. La disposición y las confrontaciones de las figuras 
en el espacio generan una teatralización que expresa el abandono a su suerte del hombre contemporáneo.

Partiendo de la aglomeración, filtra el mundo desplegando figuras que ocupan el espacio o haciéndolas 
crecer en volumetrías sobre lienzos hasta convertirlos en relieves. Pinta las esculturas y esculpe los cuadros. 
Y la clave está en la masa, esa que ocupa las aceras de Park Avenue en Nueva York o la Gran Vía de Madrid 
y, con el potente rojo de fondo, regresa la sangre de la tragedia, actualmente más que nunca, por la guerra 
en Ucrania. Hay algo ingrávido en el tumulto, una falta de anclaje que permite situarlo hacia cualquier lugar. 
Junto al anonimato de la cara buscando causas para ser, encontramos a la multitud ensayando razones 
donde reconocerse.

El marco dentro del marco

El aspecto matérico y el concepto de detritus en toda la obra de Olga Andrino, le han llevado a hacer del 
papel de periódico su materia prima y su componente principal. Sus piezas se decantan hacia la volumetría, 
puesto que lo llano es sin duda insuficiente para su mente expansiva. Lo que queda de la información 
periodística del material de prensa adquiere la emotividad de la ausencia. El papel sale del cuadro para 
alcanzar el marco; marcos que encuadran la nada, el vacío, pero que se convierten en objetos en sí mismos.

Rosa Montero dice en su libro La ridícula idea de no volver a verte que, cuando los seres queridos mueren, 
hay que narrar el final de sus vidas en común. Los marcos de Andrino narran este vacío. Los marcos podrían 
enmarcar retratos, pero acaban enmarcando el desvanecimiento, la desaparición, la vacuidad, la nada que 
queda. La serie Todo se desvanece (2019-2022), representa una vivencia de pérdida y de luto. “Vaciar la 
casa donde viviste después de la muerte de tus padres supone toda una reflexión sobre el paso del tiempo y 
sobre cómo las familias desaparecen y cómo los espacios que ocuparon darán lugar a otras familias que se 
formarán y que también, con el paso del tiempo, desaparecerán. Y el arte como narrador de sentimientos”, 
con palabras de la artista. De ahí su concepto sobre el espacio, las personas que lo habitan y lo que es 
transitorio de su ocupación.

Su exploración actual tiene como idea trasladar las multitudes al campo con el fin de reencontrar la 
comunión y la armonía entre hombre y naturaleza. Siguiendo ese espíritu romántico, regresa a la naturaleza 
para conseguir el deseado equilibrio y se manifiesta en la nostalgia del paraíso perdido. La disociación 
entre hombre y naturaleza nos evoca al sentido idealista de la tragedia y de la nostalgia. Una sensibilidad 
que responde a la conciencia de la escisión con una desesperada búsqueda de esa plenitud que en algún 
momento no fue ajena a la condición humana. Este deseo de retorno a los orígenes en los que el ser 
humano forma parte de un todo y se erige en artífice del cambio, se convierte en un objetivo esencial. Arte 
y naturaleza forman un compendio casi único en el que se formulan los discursos más introspectivos de la 
artista. Éstos se convierten en eje vertebrador y esencial de sus obras actuales al vincularse con la energía 
que da vida al cosmos. El llamamiento para reconectar con el espacio natural y compartir con los demás 
habitantes del planeta unos recursos finitos, es un soplo de esperanza.

Estudio de luz en el campo es la última obra de la exposición, la que cierra una etapa y la que dará paso 
a otra. Se trata de pequeños paisajes compuestos de sensaciones gestuales y de cartografías intuitivas, a 
modo de tensiones emocionales trazadas desde la interacción con el espacio. Como dice Rafael Argullol en 
La atracción del abismo: “Junto a la naturaleza saturniana y liberadora se halla una naturaleza jupiteriana 
y exterminadora que destruye cualquier proyecto de totalidad ... por eso, en la pintura del Romanticismo 
son indeslindables el deseo de retorno al espíritu de la naturaleza y a la conciencia de la fatal aniquilación 
que este deseo comporta“. Para los pintores románticos, el paisaje no comporta únicamente un marco físico 
al que puede accederse con facilidad, sino que es un escenario en el que está representada la tensión, a 
menudo dramática, entre la naturaleza y el espíritu humano.
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BIOGRAFIA
Nace en 1959 en Burgohondo (Ávila). Su padre Julio Andrino y su madre Julia de Diego
Se licencia en Bellas Artes por la Universidad Complutense de Madrid en especialidad de pintura. Descubre, 
con pasión, la escultura en la Facultad y esto la lleva a realizar el Doctorado en dicha disciplina

1994-1996
Colabora de una forma altruista con diversas ONG’s
“Ayudarte”, colectivo en el Círculo de Bellas Artes de Madrid a beneficio de médicos sin fronteras
“El Arte en la cooperación al desarrollo” a beneficio de Manos Unidas
Seleccionada en el primer Certamen Unipublic de Pintura Deportiva

1998
Seleccionada para la exposición “Grabadores98” Sala de Exposiciones Facultad de Bellas Artes, Universidad 
Complutense de Madrid, Madrid

2000
Arco 2000 Galería Levy Madrid – Hamburgo
Exposición colectiva “Territorio de arte, pintores modernos y contemporáneo”
Fue seleccionada en el segundo premio de Pintura Todisa

2000-2001
Galería Ley Madrid- Hamburgo exposición individual de pintura y escultura
“Cajas 2000-2001” una exposición basada en la teoría de Wittgenstein sobre las relaciones entre objetos 
simples y objetos compuestos como hechos atómicos. Él mismo era incapaz de ofrecer ningún ejemplo 
de hechos atómicos y tampoco era capaz de decir que era un objeto simple, pero, creía que la mismísima 
posibilidad del análisis, exigía la existencia de tales cosas, proporcionando la estructura tanto del lenguaje 
como del mundo
(Ray Monk(“Ludwing Wittgenstein)
Arco 2001 Galería Levy Madrid-Hamburgo
Exposición colectiva “Encuentros Generacionales” Galeria Jorge Ontiveros, Madrid
Fué seleccionada en el Tercer Premio de Pintura Todisa

2002
Arco 2002 Galería Levy Madrid-Hamburgo
Exposición colectiva “Nuevas visiones” Galería Arteara, Madrid
Exposición colectiva “Otras Meninas”
Aula de Cultura Caixa Galicia, Santiago de Compostela
Sede Mediterránea de Medios, Valencia
Sala Kubo-Kutxaespacio del Arte, Kursal, San Sebastián
Centro Cultural de la General, Granada
Sala de exposiciones Universidad de Málaga

2003
Exposición colectiva “Antesala Cuatro”, de pintura y escultura Galería Sala XIII, Madrid
Sigue itinerante su obra sobre las Meninas, Museo de Artes Audiovisuales de Montevideo, Montevideo, 
Uruguay
En los meses de junio y julio, se exhibe en el Museo Nacional de Bellas Artes de Buenos Aires, Argentina

2004
Participa del proyecto “Fashion Art”, exposición itinerante que de Abril a Mayo se exhibe en Las Condes, 
Santiago de Chile, Chile
En Junio, Museo de Arte Moderno, Bogotá, Colombia
También en Junio se expone en el museo de Antioquía, Medellín, Colombia
En Agosto, en el Museo de la Tertulia de Cali, Colombia
De noviembre de 2004 a Enero de 2005 en el Claustro de Santo Domingo en Cartagena de Indias, Colombia.
También forma parte de la exposición “Activarte” en Barcelona, España, con su pieza “ 10 Años de Proyectos”

2005
Exposición individual “Otros Espacios” Galería Sala XIII, Madrid
Es notable que el artista trabaja con materiales naturales que se encuentran en los mismos lugares para 
intervenir
Es de destacar de estas obras, la sensación de hundimiento, de asombro y de haber llegado a un paisaje 
memorial fuera de este mundo
Esta exploración es un aspecto natural de artificación del mundo de lo más prolífico, recordemos que arte y 
naturaleza son términos que siempre van a requerir una clarificación conceptual y estética
Exponen también sus cajas de luz y sus piezas de jardín en la exposición “Encuentro” con el artista de origen 
belga Belén Herbosch en la Fundación Carlos de Amberes, Madrid

2006
Exposición individual “Un espacio azul” Club Diario de Ibiza, Ibiza
Exposición individual “El Patio” en la Galería Blanca Soto Arte de Madrid
El patio fue creado como proyecto de escultura concebido y desarrollado en un interior para trascender los 
límites de la arquitectura. La adaptación de este proyecto para su posición en el paisaje es el resultado de 
simplemente cambiar tanto su contenido como su desarrollo territorial
Por esta razón, hay un interés particular en la conciliación de la arquitectura, la escultura y el paisaje, lo que 
demuestra el carácter distintivo de proyecto cultural y educativo en una perfecta simbiosis entre el arte, la 
sociedad y la naturaleza
Se trata también de la recuperación de un concepto de arte y “habitable”, capaz de entretener, para 
hacernos reflexionar y aprender jugando
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2008
Exposición colectiva “Interferencias” Taller de la Sal, Las Salinas, Ibiza

2011
Proyecto músico-pictòrico “Cena para Dos” en colaboración con Josemi Carmona
Su galerista, Belén Biondetta, de Biondetta Art Gallery, propone un “Arco” alternativo a la feria internacional 
de arte en el hotel Fénix de Madrid, participando con su pieza “Alatriste”
Exposición individual “Un Mundo de hoy: La multitud” en Biondetta Art Galleru, Madrid
El mundo de hoy, trabajo sobre la multitud, nace del interés de la artista por el mundo y todos los que lo 
pueblan, de su inquietud por conocer al ser humano, su figura y de buscar e indagar en aquellos espacios 
en los que nos encontramos en cada momento
La multitud es la forma de existencia política y social de los muchos en cuanto muchos, nos trae un espacio 
donde quizá fuimos
“Es inevitable que en mi trabajo, retome e incorpore la materia y que explore su capacidad formal y expresiva 
en el lienzo. Aún en una superficie plana las características formales son matéricas”, (puedes tocar, toca)
Los elementos formales y conceptuales que forman mis historias aúnan materia y muchedumbre. Se mueven 
en el misterio de una masa de muda gente que camina en medio de algo
Nada está realmente definido, (la pintura que es escultura, la escultura que es pictórica. Son la misma 
aventura poética, una alegoría indeterminada)”

2012
Participa en la exposición “25 años de Moda Española” en el Museo Cerralbo de Madrid, con su pieza “La 
Alfombra Roja”. Una excusa para hablar de la vanidad

2013
Exposición individual “Un mundo de hoy” en el Centro Cultural Galileo de Madrid
Es seleccionada por el Development Internacional Bank para una exhibición individual “Crowds” en su DIB 
E.A. Art Galery, Washington D.C., EEUU 
Exposición individual, “Multitudes/Crowds” en el Instituto Cervantes de Nueva York, Nueva York, EEUU

2014
Exposición colectiva “Mobilitzats” a la Sala Ciutat de Barcelona
Exposición Individual “La mirada de Ibiza a Formentera en B12 Gallery de Ibiza

2015
Exposición colectiva “Valliart official opening” en Valliart Gallery de Miami, EEUU
Exposición colectiva “Kick off Art Basel” en Valliart Gallery de Miami, EEUU
Exposición colectiva “Mujeres video-artistas” en la Catedral de Gaudi, Astorga

2016
Exposición colectiva “Muestra de video arte Wallada la Omeya” en Córdoba.
Exposición colectiva “Words, Luz Botero Fine Art” en Ciudad de Panamá, Panamá

2017
Exposición colectiva “Crowds, Luz Botero Fine Art” en Ciudad de Panamá, Panamá
Exposición colectiva “LA Studio” en Ibiza
Exposición individual “Almas viajeras” en el Espacio de las Artes de Madrid
Exposición individual “Poéticas de papel” en la Galería Materna y Herencia, de Madrid

2018
Exposición colectiva “Poetry Reading” en Keyes Art Gallery de East Hampton, EEUU
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Avec l’exposition « Absències i multituds », l’artiste Olga Andrino nous fait voyager à travers son parcours 
artistique de peintre et de sculpteur. 

L’exposition rassemble une sélection rétrospective de son œuvre, une œuvre qui ne laisse pas indifférent 
car elle transmet une puissante énergie visuelle grâce aux nombreux groupes de personnes qui se déploient 
à l’intérieur et à l’extérieur des toiles, avec des techniques qui fusionnent peinture et sculpture. Des gens qui 
deviennent des foules et qui représentent des problèmes aussi actuels que la crise des réfugiés, le chômage 
ou la guerre. Des foules de gens qui, en définitive, représentent notre monde d’aujourd’hui.

Olga Andrino nous apporte également un regard pictural plein de couleurs, où les reliefs et les volumes 
poussent de ses toiles, reliefs de foules déambulant dans les rues qui pourraient représenter toutes 
les villes, tous les musées ou toutes les routes. Comme elle le dit : « ma peinture est sculpturale, et ma 
sculpture picturale ».

Une œuvre actuelle qui combine papier journal, plâtre, peinture, bois et ciment. 

Des cadres encadrant le néant, le vide des absences ou de la perte, et d’autres qui nous rapprochent de la 
nature et des couleurs de la campagne, comme un retour aux origines.

Merci Olga, de partager avec nous ce voyage, mélange d’émotions et d’expériences vécues. Bienvenue au 
Château de Benedormiens. 

MAURICI JIMÉNEZ RUIZ
Maire
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Il n’y a plus rien à chercher,
le cœur est las,
le monde est vide
(Novalis, Hymnes à la nuit, VI)

Olga Andrino. Absences et multitudes

L’art donne du sens au monde, c’est un espace de révélation qui nous permet d’aller au-delà de la réalité 
immédiate. C’est une activité spirituelle, un moyen de transmettre l’expérience intérieure et d’en divulguer 
son interprétation. Expérience et interprétation apparaissent dans la pratique de l’art et dans le processus 
de création comme des moyens de connaissance et d’expression. 

Toutes les approches que défend Olga Andrino (Avila, 1959) mettent l’accent sur l’« exister » et scrutent 
l’identité de l’existence et de l’essence, ainsi que leur complémentarité. Proche des postulats existentialistes 
de Jean-Paul Sartre et Martin Heidegger, l’artiste est clairement consciente qu’exister, c’est faire partie du 
monde ; du coup, elle défie la correspondance entre réalité et raison. Voilà une œuvre qui évalue la présence 
et l’absence, le plein et le vide, la représentation et l’allusion, et en définitive, la vie et la mort. Un dialogue 
bipolaire entre ce qui est connu et l’inconnu, entre les certitudes apparentes et les apparences énigmatiques 
pour créer cette condition illusoire que veut transmettre l’artiste dans sa recherche de l’absolu. 

Elle maintient une corrélation de forces qui commence avec le dessin et la peinture et se poursuit par 
l’expérimentation de la sculpture jusqu’à l’occupation spatiale de pièces sous forme d’installation qui se 
développent moyennant un riche vocabulaire de réflexions. Tout moyen utilisé est idéal pour transmettre le 
cumul d’idées qui agitent l’esprit et le cœur de l’artiste. Tout reflète la prédisposition d’Andrino pour ce qui 
est au plus près, ce qui, d’abord individuel et personnel, devient universel. La revendication de l’innovation 
dans la recherche libre est sa principale caractéristique. Sur cette voie, tout est acceptable et, du coup, 
tout matériau, outil, mélange de techniques, en introduisant aussi le hasard, engendrent une cohabitation 
heureuse dans ses propositions audacieuses. Pour elle, le message à transmettre devient fondamental, 
au-delà du pur formalisme esthétique. Il est essentiel qu’il soit ferme, critique, transgresseur et pose des 
questions vitales pour l’être humain. Pour allier art et vie en un tout indissociable, elle se livre sans complexe 
à l’aventure créative, toujours dans une attitude énergique et vitale – frôlant le risque – bien qu’en exerçant 
un certain contrôle. 

Grâce à cette insatisfaction constante et à d’autres facteurs tels que l’introspection profonde, sa soif de lecture 
et sa grande curiosité, son œuvre est directe et capable de toucher intensément le spectateur pour créer 
chez lui des doutes et des questionnements et lui demander des réponses. Son œuvre s’ouvre au récepteur 
et laisse ce dernier finir l’acte créatif par sa participation active, comme l’avait annoncé Marcel Duchamp en 
1957. Tout a une logique intérieure par rapport à une certaine vision de l’univers et sa philosophie semble très 
proche de celle de Marshall Berman (New York, 1940-2013), dont le livre All that is solid melts into air (Tout ce 
qui est solide se volatilise) analyse l’expérience de la modernité, pour ce qui est du temps et de l’espace. Pour 
lui, l’homme moderne, comme sujet capable de réponse, jugement et action, a disparu.

Le fil conducteur de l’exposition rétrospective Absences et multitudes qu’elle présente au château de 
Benedormiens nous renvoie à un discours de sensations humaines où l’individu a laissé une trace de son 
passage, son empreinte. L’éloignement de l’homme par rapport à son action donne plus d’importance au 
fait plutôt qu’à sa présence. Il est un protagoniste absent, dont la présence est perçue dans ses actes, désirs 
et spéculations.

CONXITA OLIVER
Membre de l’Association 
internationale des critiques d’art

La caisse comme dépôt de la pensée

Une des passions d’Olga Andrino n’est autre que la littérature qui est devenu une grande source d’inspiration 
pour ses procédés créatifs. C’est pourquoi toutes ses expositions puisent et s’appuient sur un titre ou un 
auteur littéraire comme, par exemple, Stephan Zweig (Vienne, 1881 – Petrópolis, Brésil, 1942), écrivain qui a 
marqué son œuvre mais aussi, comme elle le dit elle-même, sa vie. 

De même, le philosophe britannique d’origine autrichienne Ludwig Wittgenstein (Vienne, 1889 – Cambridge, 
1951) a inspiré sa série emblématique Caisses (2001-2002) où des caisses interagissent pour nous parler de 
la sensation d’étrangeté et d’incommunicabilité entre elles, bien qu’elles soient identiques. Le silence et la 
solitude jouent un rôle particulier. La caisse, comme référent de représentation, est en fait un symbole qui 
illustre l’environnement psychique ; un contenant qui accumule tout ce qui est imaginable. Elle devient un 
dépôt où tout a sa place, un réceptacle qui emmagasine une infinité de possibles situations existentielles 
et aussi d’expériences vécues, filtrées par la mémoire et le souvenir. Elles ne sont pas des thalamus dans 
le sens de réalités physiques mais des boîtes à secrets. Un stock d’expériences, de vécus, d’attitudes et de 
positionnements face à la vie et au monde. 

Recelant une importante composante conceptuelle, ses caisses expriment souvent l’absence de référent 
dans la société actuelle. Le bois, sans autre fioriture, augmente la sensation d’anonymat ; voilà des caisses 
qui peuvent être interchangeables et sans aucune personnalité. Regroupées à la manière de reliquaires 
intimes, elles recréent des climats et des atmosphères peuplées de vécus et de nostalgies du passé, d’amours 
et désamours, de désirs et de frustrations, de rêves imaginés et d’émotions accumulées. Amoureuse de la 
mélancolie et la nostalgie, elle cherche à échapper aux douleurs de l’âme avec des œuvres pleines d’un 
existentialisme mature et d’un regard tendre et silencieux qui scrute la profondeur des sentiments.

Le ciment comme matériau sculptural

Au cours des années 2004 et 2005, l’artiste a décidé de travailler de manière dépouillée avec un matériau 
de construction fondamental, le ciment, en le dotant d’un certain symbolisme véhément. Un élément 
éminemment structurel qui peut prendre n’importe quelle forme et s’adapte aux souhaits et besoins de 
chaque instant. Andrino met à nu la transformation interne du ciment, opaque et renfermé sur lui-même, 
dans la série Autres espaces grâce à laquelle elle donne vie à une matière inerte. L’une des propriétés de ce 
matériau est qu’il conserve l’âme des choses ; quand il acquiert sont état solide, il garde en lui la mémoire 
de toutes ses phases précédentes.

Malgré sa dureté, il a besoin d’autres éléments pour se renforcer et bien qu’on le perçoive dense, lourd et 
pétrifié, le ciment passe par une infinité de stades : des particules de poussières minuscules, douces comme 
la farine, aux blocs robustes, durs comme la pierre. C’est un agglomérat formé à partir du mélange calciné 
puis broyé de roche et d’argile qui, au contact avec l’eau, devient une substance facilement malléable. Dans 
la gâchée, il se produit des transformations chimiques entre les composants et l’eau de gâchage, après quoi 
il acquiert une rigidité et une résistance mécanique croissantes. L’eau confère au ciment un mouvement 
physique qui lui donne de la force et fait qu’il puisse changer complètement sa structure à la fois interne et 
externe, pour finalement en modifier l’apparence au fur et à mesure qu’il l’absorbe et l’expulse. Le ciment 
est aussi un matériau docile comme le démontre Olga Andrino qui parvient à changer son aspect dans des 
recherches sur les apparences de la matière, tout en expérimentant diverses structures.

 



96 97

Multitudes vers n’importe où

Les œuvres d’Andrino sont un examen psychologique des sujets et de l’espace. Elle a toujours été intéressée 
par les foules, les groupes humains et les espaces qu’ils occupent. Cela fait dix ans qu’elle travaille sur les 
masses et sur leur bruit. Au moyen d’audiovisuels, elle a saisi dans la rue et les espaces publics le drame 
collectif : des personnages anonymes qui courent apeurés ou des masses plongées dans des environnements 
hostiles. Ses foules à elle créent un corpus artistique à la prose puissante, avec lequel elle parvient à créer 
un espace psychologique qui implique le spectateur et l’oblige à le reconstruire. Son personnage est un être 
seul, isolé du monde, qui se heurte à lui-même et affronte un nouveau destin avec dignité. Pour comprendre 
son travail, il faut tenir compte du fait que la préoccupation principale tourne autour de l’autre, surtout pour 
ce qui est de la difficulté absolue de parvenir à le connaître véritablement. Du coup, quand elle n’aborde 
pas un personnage précis, quand elle nous parle de l’homme universel, celui-ci acquiert la condition de 
l’individu comme sujet inaccessible. Elle veut parvenir à conquérir les secrets les mieux gardés de l’état 
émotionnel et, pour ce faire, sa recherche s’enfonce dans l’exploration de la vérité de l’individu. 

Marchant sur les pas de Juan Muñoz (Madrid, 1953 – Ibiza, 2001), considéré comme un rénovateur de la 
sculpture contemporaine, son œuvre est elle aussi pleine de confrontations et de jeux visuels avec un 
ensemble de personnages qui, bien que regroupés, restent silencieux, hiératiques, confinés dans la solitude. 
De même, l’écrivain, essayiste et poète Ryszard Kapuscinski (Pinsk, Biélorussie, 1932 – Varsovie, Pologne, 
2007) l’a amenée à s’interroger sur les civilisations dans la série Un monde d’aujourd’hui, son premier travail 
sur les foules, où elle développe son intérêt pour les groupes humains et les espaces qu’ils emplissent. 

Le traitement de la matière continue à s’intensifier et elle opte pour des textures marquées et épaisses telles 
que grosses couches, empâtements et collages, pour souligner l’incommunicabilité de l’être humain. Du 
point de vue chromatique, le blanc et le rouge sont le fil conducteur de cette série à partir de laquelle elle 
construit toute une philosophie. Usant de techniques mixtes où le papier journal et le fil de fer servent de 
squelette, elle amasse les groupes dans les frontières d’une toile blanche. Il s’agit de structures vulnérables 
et fragiles, faites de déchets, de rebuts de notre société industrielle, qui rejettent le formalisme et la matière 
dans le sens traditionnel du terme. Ils portent en eux la modification et la métamorphose qu’implique 
le passage du temps. Des pratiques de réflexion qui, par la désacralisation et l’humilité, aboutissent à la 
destruction des œuvres elles-mêmes pour les reformuler ultérieurement. 

Avec Multitudes (2009-2013), elle tente d’expliquer le monde d’aujourd’hui, celui qui nous parvient par 
la presse et amène chez nous la guerre en direct. Ainsi, une des premières œuvres avec laquelle elle a 
débuté ce projet était Sieste en Afghanistan, sculpture en papier mâché d’un soldat gisant à côté d’une 
pile de journaux qui traitent médiatiquement le thème de la guerre. Les sujets qui la préoccupent tout 
particulièrement sont les victimes de conflits guerriers, les mouvements démographiques causés par les 
hostilités, les réfugiés qui vont d’un endroit à un autre sans but précis. La disposition et les confrontations 
des figures dans l’espace génèrent une théâtralisation qui exprime l’abandon de l’homme contemporain à 
son sort.

À partir de l’attroupement, elle filtre le monde en déployant des figures qui occupent l’espace ou en leur 
donnant de la contenance sur des toiles jusqu’à un en faire des reliefs. Elle peint les sculptures et sculpte 
les tableaux. Et la clé, c’est la masse, celle qui peuple les trottoirs de Park Avenue à New York ou la Gran Via 
de Madrid ; et le fond rouge vif renvoie au sang de la tragédie, aujourd’hui plus que jamais avec la guerre 

en Ukraine. Il y a quelque chose en apesanteur dans le tumulte, un manque d’ancrage qui permet de situer 
cette chose n’importe où. Au côté de l’anonymat du visage cherchant des raisons d’être, on trouve la foule 
expérimentant des raisons où se reconnaître.

Le cadre dans le cadre

Dans toute l’œuvre d’Olga Andrino, l’aspect des matériaux et le concept de détritus l’ont conduite à faire 
du papier journal sa matière première et essentielle. Ses œuvres privilégient la volumétrie, car le plat est 
sans doute insuffisant pour son esprit expansif. Ce qu’il reste de l’information journalistique du matériau de 
presse acquiert l’émotivité de l’absence. Le papier mâché sort du tableau pour envahir le cadre ; des cadres 
qui renferment le néant, le vide, mais deviennent des objets à leur tour.

Rosa Montero, dans son livre La ridicule idée de ne plus jamais te revoir, dit que, lorsque les êtres chers 
meurent, il faut narrer la fin de leur vie en commun. Les cadres d’Andrino narrent ce vide. Les cadres 
pourraient contenir des portraits mais finissent par encadrer l’effacement, la disparition, la vacuité, le 
néant qui en résulte. La série Tout s’efface (2019-2022) est une expérience de perte et de deuil. Selon les 
propres mots de l’artiste : « Vider la maison où tu as vécu après la mort de tes parents entraîne toute une 
réflexion sur le passage du temps, sur les familles qui disparaissent et sur le fait que les espaces qu’elles 
ont occupés abriteront d’autres familles, qui se développeront et disparaîtront à leur tour au fil du temps. 
Et l’art comme narrateur de sentiments… ». D’où sa notion de l’espace, des personnes qui l’habitent et de ce 
qui est transitoire dans son occupation.

Son étude actuelle cherche à transporter les foules à la campagne pour retrouver la communion et l’harmonie 
entre homme et nature. Dans cet esprit romantique, elle retourne à la nature pour atteindre l’équilibre 
désiré et cela se manifeste dans la nostalgie du paradis perdu. La dissociation entre homme et nature nous 
renvoie au sens idéaliste de la tragédie et la nostalgie. Une sensibilité qui répond à la conscience de la 
scission par une recherche désespérée de cette plénitude qui, à un moment donné, n’était pas étrangère 
à la condition humaine. Ce désir de retour aux origines, où l’être humain fait partie d’un tout et s’érige en 
artisan du changement, devient un objectif essentiel. Art et nature forment un compendium presque unique 
où sont formulés les discours les plus introspectifs de l’artiste. Ces derniers deviennent la ligne directrice et 
essentielle de ses travaux actuels en s’associant à l’énergie qui donne vie au cosmos. L’appel pour renouer 
avec l’espace naturel et partager avec les autres habitants de la planète des ressources limitées est un 
souffle d’espoir.

Étude de lumière à la campagne est la dernière œuvre de l’exposition ; celle qui clôture une étape pour 
faire place à la suivante. Il s’agit de petits paysages faits de sensations gestuelles et de cartographies 
intuitives, à la manière de tensions émotionnelles tracées à partir de l’interaction avec l’espace. Comme 
dit Rafael Argullol dans L’attraction de l’abîme : « Au côté de la nature saturnienne et libératrice, il y a une 
nature jupitérienne et exterminatrice qui détruit tout projet de totalité... c’est pourquoi dans la peinture 
romantique, le désir de retour à l’esprit de la nature et la conscience de l’annihilation fatale que ce processus 
signifie sont indissociables. » Pour les peintres romantiques, le paysage n’est pas seulement un cadre 
physique auquel on peut facilement accéder, mais plutôt le décor dans lequel est représentée la tension, 
souvent dramatique, entre la nature et l’esprit humain.
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BIOGRAPHIE
Née en 1959 à Burgohondo (Ávila). Son père Julio Andrino et sa mère Julia de Diego
Elle obtient son diplôme des Beaux-Arts à l’Université Complutense de Madrid, spécialisée en peinture. Elle 
découvre, avec passion la sculpture à la Faculté et cela la conduit à faire un Doctorat dans cette discipline

1994-1996
Elle collabore de manière altruiste avec divers ONG
“Ayudarte”, collectif dans le Cercle des Beaux-Arts de Madrid au profit de médecins sans frontières
“El Arte en la cooperación al desarrollo” au profit des Mains Unies
Sélectionnée pour le premier Concours Unipublic de Peinture Sportive

1998
Sélectionnée pour l’exposition « Grabadores98 » Salle des Expositions Faculté des Beaux-Arts, Université 
Complutense de Madrid, Madrid

2000
Arco 2000 Galerie Levy Madrid – Hambourg
Exposition collective « Territoire de l’art, peintres modernes et contemporains »
Elle a été sélectionnée pour le second prix de Peinture Todisa

2000-2001
Galerie Ley Madrid- Hambourg exposition individuelle de peinture et sculpture
“Cajas 2000-2001” une exposition basée sur la théorie de Wittgenstein sur les relations entre objets simples 
et les objets composés comme faits atomiques. Lui-même n’était pas en mesure de donner des exemples de 
faits atomiques, ni de dire qu’il s’agissait d’un simple objet, mais, il croyait que la possibilité même d’analyse 
exigeait l’existence de telles choses, apportant la structure du langage et du monde
Ray Monk (Ludwing Wittgenstein)
Arco 2001 Galerie Levy Madrid – Hambourg
Exposition collective « Rencontres Générationnelles » Galerie Jorge Ontiveros, Madrid
Elle a été sélectionnée pour le Troisième Prix de Peinture Todisa

2002
Arco 2002 Galerie Levy Madrid – Hambourg
Exposition collective « Nouvelles visions » Galerie Arteara, Madrid
Exposition collective « Otras Meninas »
Salle de Culture Caixa Galicia, Saint Jacques de Compostelle, Espagne
Siège Mediterránea de Medios, Valence, Espagne
Salle Kubo-Kutxaespacio de l’Art, Kursal, Saint Sébastien, Espagne
Centro Cultural de la General, Grenade, Espagne
Salle des expositions Université de Malaga, Espagne

2003
Exposition collective « Antesala Cuatro », de peinture et de sculpture Galerie Salle XIII, Madrid
Son œuvre sur les Ménines est toujours itinérante, Musée des Arts Audiovisuels de Montevideo, Montevideo, 
Uruguay
Les mois de juin et juillet, elle expose au Musée National des Beaux-Arts de Buenos Aires, Argentine

2004
Elle participe au projet « Fashion Art », exposition itinérante qui d’avril à mai est exposée à Las Condes, 
Santiago du Chili, Chili
En juin, Musée de l’Art Moderne, Bogota, Colombie
En juin également, elle expose au musée d’Antioquía, Medellín, Colombie
En août, au Musée de la Tertulia de Cali, Colombie
De novembre 2004 à janvier 2005, dans le Couvent de Santo Domingo à Cartagena des Indes, Colombie
Elle participe également à l’exposition « Activarte » à Barcelone, en Espagne, avec son œuvre « 10 ans de 
Projets »

2005
Exposition individuelle « Autres Espaces » Galerie Salle XIII, Madrid, Espagne
Il est à noter que l’artiste travaille avec des matériaux naturels trouvés sur site pour intervenir
Il ressort de ces œuvres, le sentiment de naufrage, d’émerveillement et d’avoir atteint un paysage mémoriel 
hors de ce monde
Cette exploration est un aspect naturel de l’artification du monde la plus prolifique, rappelons que l’art et la 
nature sont des termes qui auront toujours besoin d’une clarification conceptuelle et esthétique
Ses caissons lumineux et ses éléments de jardin sont également exposés dans l’exposition “Rencontre” avec 
l’artiste d’origine belge Belén Herbosch à la Fondation Carlos de Amberes, Madrid, Espagne

2006
Exposition individuelle « Un espace bleu » Club Diario d’Ibiza, Espagne
Exposition individuelle « El Patio » à la Galerie Blanca Soto Arte de Madrid, Espagne
Le patio a été créé comme un projet de sculpture conçu et développé dans un intérieur pour transcender les 
limites de l’architecture. L’adaptation de ce projet à sa position dans le paysage est le résultat d’une simple 
modification à la fois de son contenu et de son développement territorial
C’est pourquoi, il y a un intérêt particulier à concilier architecture, sculpture et paysage, démontrant le 
caractère distinctif d’un projet culturel et éducatif dans une parfaite symbiose entre l’art, la société et la 
nature
Il s’agit aussi de la récupération d’un concept d’art et “d’habitable”, capable de divertir, pour nous faire 
réfléchir et apprendre en jouant
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2008
Exposition collective « Interférence » Taller de la Sal, Ibiza, Espagne

2011
Projet musico-pictural « Dîner pour Deux » en collaboration avec Josemi Carmona
Sa galeriste, Belén de Biondetta, de Biondetta Art Gallery, propose un « Arco » alternatif au salon 
international de l’art dans l’hôtel Fénix de Madrid, participant avec sa pièce « Alatriste »
Exposition individuelle « Un Monde d’aujourd’hui : La multitude” à la Biondetta Art Gallery, Madrid, Espagne.
Le monde d’aujourd’hui, travail sur la multitude, est né de l’intérêt de l’artiste pour le monde et tous ceux 
qui le peuplent, de sa curiosité de connaître l’être humain, sa figure et de rechercher et d’investiguer ces 
espaces dans lesquels nous nous trouvons à chaque moment
La multitude est la forme d’existence politique et sociale du plus grand nombre, elle nous apporte un espace 
où nous sommes peut-être allés
« Il est inévitable que dans mon travail, je reprenne et incorpore la matière et que j’explore sa capacité 
formelle et expressive sur la toile. Même sur une surface plane, les caractéristiques formelles sont 
matiéristes », (vous pouvez toucher, toucher)
Les éléments formels et conceptuels qui composent mes histoires réunissent matière et foule. Ils évoluent 
dans le mystère d’une masse de personnes muettes marchant au milieu de quelque chose
Rien n’est vraiment défini, (la peinture qui est sculpture, la sculpture qui est picturale. C’est une même 
aventure poétique, une allégorie indéterminée) »

2012
Elle participe à l’exposition “25 ans de Mode Espagnole” au Musée Cerralbo de Madrid, Espagne, avec son 
œuvre “La Alfombra Roja”. Un prétexte pour parler de la vanité

2013
Exposition individuelle « Un monde d’aujourd’hui » au Centre Culturel Galileo de Madrid, Espagne
Elle est sélectionnée par la Development International Bank pour une exposition individuelle « Crowds » 
dans son DIB E.A Art Gallery, Washington D.C., USA 
Exposition individuelle, “Multitudes/Crowds” à l’Institut Cervantes de New York, New York, USA

2014
Exposition collective « Mobilitzats » dans la Salle Ciutat de Barcelone
Exposition Individuelle « La mirada de Ibiza » à Formentera dans la B12 Gallery d’Ibiza

2015
Exposition collective « Valliart official opening » dans la Valliart Gallery de Miami, USA
Exposition collective « Kick off Art Basel » dans la Valliart Gallery de Miami, USA
Exposition collective « Mujeres video-artistas » dans la Cathédrale de Gaudi, Astorga

2016
Exposition collective « Muestra de video arte Wallada la Omeya » à Cordoue.
Exposition collective « Words », Luz Botero Fine Art” à Panama ville, Panama

2017
Exposition collective « Crowds », Luz Botero Fine Art” à Panama ville, Panama
Exposition collective « LA Studio » à Ibiza
Exposition individuelle « Almas viajeras » dans l’Espace des Arts de Madrid 
Exposition individuelle « Poéticas de papel » dans la Galerie Materna y Herencia, de Madrid

2018
Exposition collective « Poetry Reading » en Keyes Art Gallery de East Hampton, USA
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With the exhibition “Absences and Crowds”, the artist Olga Andrino takes us on a journey through her artistic 
career as a painter and sculptor. 

The exhibition includes a retrospective selection of her work, one that will not leave you indifferent as 
it transmits a powerful visual energy thanks to the repeated groupings of people unfolding inside and 
outside the canvases, with techniques that merge painting and sculpture. People who become crowds 
and represent issues as current as refugee crises, unemployment, or war. Crowds of people who, after all, 
represent our world today.

Olga Andrino also brings us a colourful pictorial look, where relief and volumes grow from her canvases, 
crowds roaming the streets that could represent any of our cities, museums, or roads. As she says herself: 
“My paintings are sculptural, and my sculptures are pictorial”.

A contemporary work that combines newspaper, plaster, paint, wood, and cement. 

Frames framing nothingness, the emptiness of absence or loss, and others that bring us closer to nature and 
the colours of nature, as a look back to our origins.

Thank you, Olga, for sharing this journey with us, a mix of emotions and experiences. Welcome to the 
Benedormiens Castle. 

MAURICI JIMÉNEZ RUIZ
Mayor
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We can search for nothing more
The heart is full,
the world is void
(Novalis, Hymns to the Night, VI)

Olga Andrino. Absències i multituds (Absences and crowds)

Art gives meaning to the world; it is a space of revelation that enables us to go beyond immediate reality. 
It is a spiritual activity, a means of transmitting the inner experience and of exposing its interpretation. 
Experience and interpretation given in the practice of art and in the process of creation as means of 
knowledge and expression. 

All the approaches defended by Olga Andrino (Ávila, 1959) emphasise existence and scrutinise the identity 
of existence and essence, as well as their complementarity. Close to the existentialist postulates of Jean-
Paul Sartre and M. Heidegger, the artist is clearly aware that to exist is to be part of the world, hence the 
challenge between reality and reason. A work that values presence and absence, fullness and emptiness, 
representation, and allusion, and life and death. A bipolar dialogue between the known and the unknown, 
between apparent certainties and enigmatic appearances to create this illusory condition, which is what the 
artist wants to convey with her search for the absolute. 

It maintains a correlation of forces that begins with drawing and painting to continue with the experimentation 
of sculpture, to finally reach the spatial occupation of pieces in installation format which evolve through a 
rich vocabulary of reflections. Any of the media used is ideal for conveying the accumulation of ideas that 
shake the mind and heart of the artist. Everything reflects Andrino’s predisposition for that which is nearest, 
that which, despite being individual and personal, becomes universal. The vindication for free research 
innovation is its main feature. In this way, everything is valid and hence any material, utensil, mixture of 
techniques and with the introduction of chance form a happy coexistence in these risky proposals. For her, 
the message to be transmitted becomes fundamental far beyond a pure aesthetic formalism. It is of the 
essence that it be firm, critical, transgressive, and that it raises issues which are vital to human beings. To 
unite art and life in an inseparable whole, she indulges in creative adventure without prejudice, always with 
an energetic and vital attitude, bordering risk, while maintaining a certain degree of control. 

Thanks to this constant dissatisfaction and other circumstances such as deep introspection, eagerness to 
read and her great curiosity, her work is direct and able to have an intense effect on the viewer in order to 
create doubts and questions and demand answers. Her work opens up to the onlooker and allows the latter 
to finish the creative act through active participation, as Marcel Duchamp announced in 1957. Everything has 
an inner logic regarding a certain view of the universe, and her philosophy is remarkably close to Marshall 
Berman (New York, 1940-2013), whose book All that is solid melts into air analyses the experience of 
modernity, in terms of time and space. For whom, modern man as a subject capable of response, judgement 
and action has disappeared.

The theme of the retrospective exhibition Absences and crowds at Benedormiens Castle takes us back to a 
discourse of human sensations in which the individual has left his mark, imprint, and trail. Man’s distance 
from his action gives more prominence to his acts rather than to his presence. An absent protagonist, whose 
presence is evident in his actions, desires, or speculations.

CONXITA OLIVER
Member of the International 
Association of Art Critics

The box as a container for thoughts

One of Olga Andrino’s passions is literature, which has become a major source of inspiration for her creative 
processes. That is why all her exhibitions are based on and inspired by a literary title or author, such as 
Stephan Zweig (Vienna, 1881-Petrópolis, Brazil, 1942), a writer who has conditioned her work and, as she 
herself indicates, her life itself. 

In this sense, the British philosopher of Austrian origin Ludwig Wittgenstein (Vienna, 1889 - Cambridge, 
1951) also inspired her emblematic series Cajas (2001-2002) in which several boxes interact to tell us about 
the feeling of strangeness and of isolation between them, in spite of being identical. Silence and solitude 
take on a special role. The box, as a reference of representation, remains a symbol that manifests the 
mental landscape; a container that brings together everything imaginable. It becomes a container into 
which everything can fit; a receptacle that stores countless possible existential situations and at the same 
time lived experiences, filtered by memory and recollection. They are not bridal beds understood as physical 
realities but a keeper of secrets. Stock of experiences, life lessons, attitudes and positions towards life and 
the world. 

With an important conceptual component, her boxes often express a lack of references to today’s society. 
Wood without any make-up increases the feeling of anonymity; boxes that can be exchanged and lacking any 
personality. Grouped together, like intimate reliquaries, they recreate climates and atmospheres populated 
by past experiences and nostalgia, of loves and heartbreaks, of desires and frustrations, of imagined 
dreams and accumulated emotions. In love with melancholy and longing, she seeks to escape the pains of 
the soul and does so with works laden with mature existentialism and a tender, silent gaze that scans the 
depths of feelings.

Cement as a sculptural material

Throughout 2004 and 2005, the artist decided to work in a bare way on a basic building material such as 
cement, to the point of giving it a certain vehement symbolism. Eminently constructive that can take any 
form and that adapts to the desires and needs of each moment. Opaque and closed in itself, Andrino draws 
attention the internal transformation of this material with the series Otros espacios, through which she 
brings to life an inert material. One of the abilities of this material is that of preserving the soul of things; 
when it reaches the solid state, it treasures within it the memory of all its previous phases.

Despite its hardness to set, it needs other elements and despite perceiving it as dense, heavy, and petrified, 
cement travels through a myriad of stages: from tiny dust particles, soft as flour, to robust blocks, hard as 
a stone. It is an aggregate formed from the calcined mixture and later a large amount of limestone and clay 
that in contact with water becomes an easily malleable substance. In the paste, chemical transformations 
take place between the components and the mixing water, as a result of which it acquires increasing rigidity 
and mechanical resistance. Water is what gives and provides cement with physical movement, which gives 
it strength and makes it able to completely change its structure both internally and externally, to the point 
of modifying its appearance as it absorbs and expels this component. Cement is also a docile material as 
shown by Olga Andrino, who manages to change its appearance in research on the appearance of matter, 
while testing different structures.
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Crowds heading anywhere

Andrino’s works are a psychological examination of subjects and space. She has always been interested in 
crowds, human groups, and the spaces they occupy. She has been working on crowds and their noise for 
ten years. With audio visuals, she has captured the collective drama on the streets and in public spaces: 
anonymous characters running in fear or masses immersed in aggressive environments. Her crowds create 
an artistic corpus of a powerful narrative, with which she manages to create a psychological space that 
involves the onlooker and forces him to reconstruct it. Hers is a lonely character, isolated from the world, 
who confronts himself and faces a new destiny with dignity. In order to understand her work, one must keep 
in mind that the main concern revolves around the other, especially with regard to the absolute difficulty of 
truly getting to know him. Hence, when she does not approach a particular character, when she speaks to 
us of the universal man, he retains the condition of the individual as an unattainable subject. She seeks to 
conquer the deepest secrets of the emotional state and, therefore, her research delves into the exploration 
of the individual’s truth. 

Following in the footsteps of Juan Muñoz (Madrid, 1953, Ibiza, 2001), considered a renovator of contemporary 
sculpture, his is also a work full of confrontations and visual games with a set of characters who, despite the 
group, remain silent, hieratic, confined to solitude. Also, the writer, essayist, and poet Ryszard Kapuscinski 
(Pinsk, Belarus, 1932- Warsaw, Poland, 2007) made her rethink about civilisations in the suite Un món d’avui, 
her first work on crowds, in which she developed an interest in human groups and the spaces they fill. 

The material treatment continues to gain ground and opts for textural and body resources of thicknesses, 
fillings, and collages to emphasise the isolation of the human being. Chromatically, white and red are the 
guiding thread of this series from which she builds an entire philosophy. With mixed techniques in which 
newspaper and wire serve as a skeleton, she brings the groups together on the border of a white canvas. 
They are vulnerable and fragile constructions, made from waste and remnants of our industrial society 
that deny formalism and traditionally understood matter. They themselves contain the modification and 
metamorphosis that the passage of time implies. Reflective practices that, thanks to desecration and 
humility, go as far as to destroy her own works and to then reformulate them. 

With Multitudes (2009-2013) she attempts to explain the world of today, that which reaches us through 
the press and brings the war home to us live. Thus, one of the first works with which she started this 
project was Siesta a l’Afganistan, a paper sculpture of a soldier lying next to a pile of newspapers that 
provide media coverage of the subject of war. An issue of particular concern to her is the victims of war, 
demographic movements as a result of hostilities; refugees moving from one place to another without any 
specific destination. The disposition and confrontations of the figures in space generate a dramatization that 
expresses the abandonment of contemporary man to his fate.

From the agglomeration, she filters the world by unfolding figures that occupy the space or making them 
grow in volumes on canvas, until they appear in relief. She paints sculptures and sculpts paintings. And the 
key lies in the crowds, the one that populates the sidewalks of Park Avenue in New York or the Gran Via in 
Madrid, and with the powerful red background the blood of tragedy returns, now more than ever before 
with the war in Ukraine. There is something weightless in the tumult, a lack of anchorage that allows it 
to be placed anywhere. Alongside the anonymity of the face looking for causes to be, we find the crowd 
rehearsing reasons to recognise themselves.

The frame within the frame

Throughout Olga Andrino’s work, the material aspect and concept of detritus have led her to make newspaper 
her raw and primary material. Her pieces lean towards volumetrics, as the plan is certainly insufficient for 
her expansive mind. What is left of the journalistic information in the press material acquires the emotive of 
absence. The paper steps out of the box to reach the frame; frames that frame nothingness, emptiness, but 
that become objects in themselves.

Rosa Montero, in her book: La ridícula idea de no tornar-te a veure, says that when our loved ones die, it 
becomes necessary to narrate the end of their lives together. Andrino’s frames narrate this emptiness. The 
frames could contain portraits, but they end up framing the fading, disappearance, emptiness, and the 
nothingness that remains. The series Todo se desvanece (2019-2022), is an experience of loss and mourning. 
“Emptying the house where you used to live after the death of your parents is a great consideration for the 
passage of time and how families disappear and the spaces they occupied give rise to other families that 
will be formed and that, with the passage of time, will also disappear. And art as a narrator of feelings”, in 
the words of the artist. Hence the concept of space, the people who inhabit it, and the transitory nature of 
its occupation.

Her current quest seeks to move the crowds to the countryside to rediscover communion and harmony 
between man and nature. Following that romantic spirit, she returns to nature to achieve the desired balance 
and manifests herself in the nostalgia of paradise lost. The dissociation between man and nature refers us 
to the idealistic sense of tragedy and nostalgia. A sensitivity that responds to the consciousness of the split 
with a desperate search for that sense of fulfilment that at some point was not alien to the human condition. 
This desire to return to the origins where the human being is part of a whole and represents the architect 
of change, becomes an essential goal. Art and nature form an almost unique compendium where the most 
introspective discourses of the artist are formulated. These become the backbone and essential axis of her 
current work in linking herself to the energy that brings life to the cosmos. The call to connect with natural 
space and share its finite resources with other people on the planet is a breath of fresh air.

Estudio de luz en el campo is the latest work in the exhibition; the one that closes one stage only to give 
way to another. These are small landscapes made up by gestural sensations and intuitive cartographies, 
in the form of emotional tensions drawn from the interaction with space. In the words of Rafael Argullol in 
La atracción del abismo: “Along with the Saturnian and liberating nature is a Jupiterian and exterminating 
nature that destroys any project of totality ... Hence the impossibility of separating the Romanticism 
painting’s desire for the return of the spirit of nature and the consciousness of the fatal annihilation that this 
process entails”. For Romantic painters, landscape is not only a physical frame that can be easily accessed, 
but it is the setting where the often-dramatic tension between nature and the human spirit is represented.
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BIOGRAPHY
Born in 1959 in Burgohondo (Ávila). Born to Julio Andrino (father) and Julia de Diego (mother)
She graduated in Fine Arts from the Complutense University of Madrid, specialising in painting. She 
discovered a passion for sculpture during her university years and this led her to pursue a PhD in this 
discipline

1994-1996
She collaborates altruistically with various NGOs
“Ayudarte”, a collective at the Círculo de Bellas Artes in Madrid to benefit Médecins Sans Frontières
“Art in development cooperation” for the benefit of Manos Unidas
Selected in the first Unipublic Sports Painting Competition

1998
Selected for the exhibition “Grabadores98” Exhibition Hall, Faculty of Fine Arts, Complutense University of 
Madrid, Madrid, Spain

2000
Arco 2000 Levy Gallery Madrid - Hamburg
Group exhibition “Territorio de arte, pintores modernos y contemporáneo”
Selected for the second Pintura Todisa Prize

2000-2001
Ley Madrid- Hamburg Gallery solo exhibition of painting and sculpture
“Cajas 2000-2001” an exhibition based on Wittgenstein’s theory of the relations between simple objects and 
composite objects as atomic facts. He himself was unable to offer any examples of atomic facts, nor was he 
able to say that it was a simple object, but he believed that the very possibility of analysis demanded the 
existence of such things, providing the structure of both language and the world
Ray Monk (“Ludwing Wittgenstein”)

Arco 2001 Levy Gallery Madrid-Hamburg
Collective exhibition “Encuentros Generacionales” Jorge Ontiveros Gallery, Madrid
She was selected for the Third Todisa Pintura Prize

2002
Arco 2002 Levy Gallery Madrid-Hamburg
Group exhibition “Nuevas visiones” Arteara Gallery, Madrid
Group exhibition “Otras Meninas”
Caixa Galicia Culture Hall, Santiago de Compostela, Spain
Mediterránea de Medios Headquarters, Valencia, Spain
Kubo Hall-Kutxaespacio del Arte, Kursal, San Sebastian, Spain
General Cultural Centre, Granada, Spain
Exhibition Hall, University of Malaga, Spain

2003
Group exhibition “Antesala Cuatro”, painting and sculpture, Sala XIII Gallery, Madrid
Her work on Las Meninas is still touring, Museum of Audiovisual Arts of Montevideo, Montevideo, Uruguay
Her works will be displayed during the months of June and July at the National Museum of Fine Arts of 
Buenos Aires, Argentina

2004
She takes part in the project “Fashion Art”, a travelling exhibition that is on show from April to May at Las 
Condes, Santiago de Chile, Chile
In June, Museum of Modern Art, Bogota, Colombia
Also in June, her works are exhibited at the Museum of Antioquia, Medellin, Colombia
In August, at the Museo de la Tertulia in Cali, Colombia
From November 2004 to January 2005 at the Claustro de Santo Domingo in Cartagena de Indias, Colombia
She is also part of the exhibition “Activarte” in Barcelona, Spain, with her piece “ 10 Años de Proyectos”

2005
Solo exhibition “Otros Espacios” Sala XIII Gallery, Madrid, Spain
It is remarkable that the artist works with natural materials found in the same places to intervene
A remarkable trait of these works is the sense of sinking, of astonishment and of having arrived at an out-
of-this-world memorial landscape
This exploration is a natural aspect of the most prolific artification of the world, while remembering that art 
and nature are terms that will always require conceptual and aesthetic clarification
Her light boxes and garden pieces are also exhibited in the “Encuentro” exhibition with the Belgian-born 
artist Belén Herbosch at the Carlos de Amberes Foundation, Madrid, Spain

2006
Solo exhibition “Un espacio azul” Club Diario de Ibiza, Ibiza, Spain
Solo exhibition “El Patio” at the Blanca Soto Arte Gallery in Madrid, Spain
“El Patio” was created as a sculpture project conceived and developed in an interior area to transcend the 
limits of architecture. The adaptation of this project for its positioning in the landscape is the result of simply 
changing both its content and its territorial development
For this reason, there is a particular interest in the reconciliation of architecture, sculpture and landscape, 
which demonstrates the distinctive nature of the cultural and educational project in a perfect symbiosis 
between art, society and nature
It is also about the recovery of a concept of art and “habitable”, able to entertain, to make us reflect and 
learn by playing
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2008
Group exhibition “Interferencias” Taller de la Sal, Las Salinas, Ibiza, Spain

2011
Musical-pictorial project “Cena para Dos” in collaboration with Josemi Carmona
The gallerist, Belén Biondetta, from Biondetta Art Gallery, proposes an alternative “Arco” to the international 
art fair at the Fénix Hotel in Madrid, participating with her piece “Alatriste”
Solo exhibition “Un Mundo de hoy: La multitud” at Biondetta Art Gallery, Madrid, Spain
“El mundo de hoy”, a work about the multitude, was born from the artist’s interest in the world and all those 
who inhabit it, from her concern to know the human being, his figure and to search for and investigate those 
spaces in which we find ourselves at any given moment
The multitude is the form of political and social existence of the many as many, it brings us a space where 
perhaps we were
“It is inevitable that in my work, I take up and incorporate matter and explore its formal and expressive 
capacity on canvas. Even on a flat surface formal characteristics are material”, (you can touch, touch)
The formal and conceptual elements that make up my stories combine matter and crowds. They move in the 
mystery of a mass of mute people walking in the midst of something
Nothing is really defined (the painting that is sculpture, the sculpture that is pictorial). They are the same 
poetic adventure, an indeterminate allegory)”

2012
She takes part in the exhibition “25 años de Moda Española” at the Cerralbo Museum in Madrid, Spain, with 
her piece “La Alfombra Roja”. An excuse to talk about vanity

2013
Solo exhibition “Un mundo de hoy” at the Galileo Cultural Centre in Madrid, Spain
Selected by the Development International Bank for a solo exhibition “Crowds” at their DIB E.A. Art Gallery, 
Washington D.C., USA
Solo exhibition, “Multitudes/Crowds” at the Cervantes Institute in New York, New York, USA

2014
Group exhibition “Mobilitzats” at the Sala Ciutat in Barcelona
Solo Exhibition “La mirada de Ibiza a Formentera” at B12 Gallery in Ibiza

2015
Group exhibition “Valliart official opening” at the Valliart Gallery in Miami, USA
Group exhibition “Kick off Art Basel” at the Valliart Gallery in Miami, USA
Collective exhibition “Mujeres video-artistas” at the Gaudi Cathedral, Astorga

2016
Group exhibition “Muestra de video arte Wallada la Omeya” in Cordoba.
Group exhibition “Words, Luz Botero Fine Art” in Panama City, Panama.

2017
Group exhibition “Crowds, Luz Botero Fine Art” in Panama City, Panama.
Group exhibition “LA Studio” in Ibiza.
Solo exhibition “Almas viajeras” at the Espacio de las Artes, in Madrid.
Solo exhibition “Poéticas de papel” at the Materna y Herencia Gallery, in Madrid.

2018
Group exhibition “Poetry Reading” at Keyes Art Gallery in East Hampton, USA.
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