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Introducción

Esta muestra la venimos gestando desde hace ya un tiempo. Hace algunos años 
conversando con la curadora argentina Andrea Giunta, le comenté la idea y las dudas 
que en aquel momento me generaba hacerla, y ella me incentivó a realizarla. Tiempo 
después, importantes muestras de artistas mujeres se fueron realizando en los 
principales museos del mundo, tal vez como forma de remediar la deuda histórica que 
el mundo del arte ha tenido con ellas. Igualmente lo importante en esta muestra no es el 
género, masculino o femenino, sino la calidad, la creación, las propuestas de ruptura y el 
maravilloso legado artístico que nos dejaron.

Hasta hace poco tiempo no visualizábamos que el arte estaba básicamente dominado 
por los hombres. Ser una artista mujer era en sí mismo un gran desafío, que implicaba 
derribar barreras impuestas por el ámbito familiar, social y ante sus colegas masculinos. 
Tuvieron que luchar más duro para lograr una mínima visibilidad. Eran las “raras” de un 
territorio que básicamente estaba reservado a los hombres. Tan es así que por ejemplo 
en el siglo XIX no tenemos registro de una sola mujer artista en Uruguay.

Tal contexto adverso no ha impedido que estas mujeres investigaran, desarrollaran y 
produjeran obras con un sentido plástico propio, innovador y muchas veces contestatario 
de lo establecido. Realizando aportes fundamentales en momentos fermentales del arte. 
Esta “rebeldía” se fue traduciendo en obras con poesía, firmeza, sutilezas y energía.

María Freire, Amalia Polleri, Hilda López y Amalia Nieto fueron cuatro grandes artistas 
concretas e informales uruguayas de la posguerra, que nos dejaron un riquísimo legado 
plástico, muy diverso, que cada vez adquiere más fuerza en el mundo de la creación 
artística. 

       Martín Castillo





Cuatro artistas rebeldes 

Las protagonistas de esta presentación, Amalia Nieto, María Freire, Amalia Polleri 
e Hilda López, tienen en común elementos que van algo más allá de su condición de 
mujeres. Cada una ha destacado en su quehacer artístico discurriendo en contextos 
predominantemente masculinos.1 Vivieron un tiempo histórico de guerras, utopismos 
artísticos, políticos, ideológicos, cargados de portentosa fuerza vitalista. Son ellas 
portadoras de rebeldías disímiles, como una larga lista de seres que han atravesado 
el siglo XX, ese “siglo corto” y “de catástrofes” pero también de sueños y entusiasmos. 
Particularmente las mujeres, éstas y otras, en ese siglo emprendieron con persistencia 
roles de responsabilidades ampliadas y conquistas de derechos propios y de dimensión 
universal, por cierto  no sin dificultades. 

La propuesta de exposición hace foco en los años sesenta en cuatro ejemplos de artistas 
de vidas de dilatada producción.  Comparten un período de creación en el cual tienen 
en común una producción de rigurosa investigación manifestada en cierto grado de 
lirismo. Ambas cosas se concretan por caminos distintos. Desde las líneas geométricas 
en campos de espacios abiertos (Freire); los trazos gestuales de López, con sesgos 
informalistas sobre espacios blancos, en donde irrumpe a modo de signos gestuales 
y dramáticos con poderosas pinceladas de negros profundos. El uso del color vibrante 
de Polleri en composiciones de resabios “ingenuistas” con elementos flotantes en 
renovadas propuestas de exhibición; o  las naturalezas muertas de Nieto, donde los 
objetos sugieren una danza en friso con aire de misterio. 

1 Es necesario señalar que, a pesar de motivos de espacio que exceden al presente análisis, no 
olvidamos la presencia de artistas que sobrevuelan antes, durante y después del período que 
nos convoca. Leonilda González, Nelbia Romero, Teresa Vila, Gladys Afamado, Carmen Garayalde, 
Eva Olivetti, Sara Traversa, y muchos otros ejemplos en número creciente, que configuran los 
intensos cambios en el panorama artístico internacional y local. 



Todos ellos eran ejemplos resueltos a base de 
precisas composiciones que refieren al compromiso 
analítico de cada una de las artistas. Sus trabajos se 
caracterizan también por arriesgadas utilizaciones 
de técnicas y materiales.2

En consonancia con su siglo, uno de los más revulsivos 
y polémicos, también en propuestas artísticas, se 

plegaron con rigor investigativo a diversas influencias teóricas que impregnaron sus 
creaciones, las que se manifiestan con elementos tan aglutinantes como heterogéneos. 
Mientras tres de ellas desarrollan su exploración en el  menú amplio de lenguajes no 
figurativos. Mientras tres de las artistas desarrollaron su exploración en el menú amplio 
de lenguajes no figurativos, el caso de Amalia Nieto reviste mayor complejidad. La artista 
afirma con claridad su adhesión al objeto: “me siento atraída por la forma: el objeto es 
en general el protagonista; me atrae cuando su presencia es inédita y se me impone 
resuelta en su perfecta proporción. El objeto (…) deja de ser objeto para convertirse 
en símbolo”.3 Si bien, entonces, Nieto reivindica el objeto, el uso en sus obras de un 
carácter plano y de estructuras geométricas, la acercan a la abstracción, como señalara 
el crítico Ángel Kalenberg al afirmar: “a lo largo de su obra se manifiesta una pugna entre 
lo figurativo y lo abstracto (…) formada en el Taller Torres García (…) (desde el que) asumió 
un constructivismo libre”.4

Asimismo, todas ellas fueron distinguidas con premiaciones en salones nacionales, 
municipales, envíos al exterior, bienales e instituciones privadas y públicas. 

Otro elemento aglutinante, y más silencioso, reúne a estas artistas. Viene al caso el 
persistente ejercicio docente, oficio tan extendido en nuestro medio artístico, que 
configuró en ellas tanto un medio de sostén económico como pasión vocacional y reflexión 
plástica. El caso de Amalia Polleri representó un espacio especialmente significativo. 
Ejerció la docencia en Enseñanza Secundaria y Técnica, dictó cursos en el Instituto de 
Profesores Artigas y en el Instituto Normal de Magisterio,  dictando clases de Metodología 
Didáctica, Dibujo y Composición Decorativa. Llegó a publicar, en 1982, El Lenguaje 
Gráfico Plástico. Manual para docentes, estudiantes y artistas.5 Amalia Nieto inició tareas 
docentes de plástica en el Liceo Francés, en Enseñanza Secundaria y a partir de 1973, en 
el Círculo de Bellas Artes. Hilda López comenzó realizando cursos de extensión artística 
en Piriápolis, pero fue a partir de 1973 y durante más de una década, cuando despliega 
una intensa enseñanza en su casa-taller. Por su parte, María Freire da clases como 

2 Por ejemplo, López toma cañas y vainas como herramientas de trazos para sus tintas sobre 
cromocotex, papel de fotografía; mientras que María Freire utiliza con frecuencia arriesgados 
componentes químicos, y Nieto, como varios artistas de nuevos tiempos, cede el paso del óleo al 
acrílico.

3 Nieto, Amalia, [en] Amalia Nieto. Catálogo de exposición. MAC, Museo de Arte Contemporáneo, 
octubre 2001, Montevideo; pág. 2.

4 Kalenberg, A. [en] Catálogo Amalia Nieto. Retrospectiva. 1925-1995. MNAV: 1995-1996, pág. 6.
5 El lenguaje Gráfico Plástico. Manual para docentes, estudiantes y artistas. Amalia Polleri, María C. 

Rovira y Brenda Lissard. Editado por Edilyr S. A. Montevideo, 1982. 



profesora de Dibujo en Colonia 
del Sacramento (1944-1953), 
Historia y Cultura Artística en 
Preparatorios de Arquitectura 
en Montevideo (1950-1957). 
En su mayoría, estas artistas 
realizaron actividad crítica en 
medios de prensa. Amalia Nieto 
publicó en el diario El Plata 
notas sobre Arte Constructivo y 
fue comentarista en CX 48 Radio 
Femenina. Freire escribió para 
el diario Acción desde 1962 a 
1971, medio que le otorgó el 
Premio de la Crítica al mérito a 
su labor periodística. Polleri, por su parte, desarrolló su labor como crítica en el periódico 
El Diario (1960-1973).
Se entrecruzaron y participaron en recordadas exposiciones: En la Galería Zaffaroni, 
sala destinada a artistas jóvenes expusieron, entre un colectivo más numeroso, Hilda 
López y Amalia Nieto; en 1962 María Freire, Hilda López, Amalia Polleri y Amalia Nieto 
compartieron con otros artistas “Algunos pintores abstractos uruguayos” en el Centro 
de Artes y Letras; un año después Freire y Nieto expusieron en el Círculo de Bellas Artes. 
Participaron juntas en otros eventos de análisis culturales; como es el caso de López y 
Polleri en el Coloquio de la Cultura en Cinemateca Uruguaya en 1986.

Particularidad de los lenguajes
Para Nieto, una composición se vuelve tanto geométrica como tonal. Estudió en Uruguay 
en el Círculo de Bellas Artes con Domingo Bazzurro y posteriormente de Joaquín Torres 
García. En Europa concurre a los cursos de André Lothe. De sus frecuentes viajes 
de formación adquiere nuevas perspectivas, con énfasis en el valor rítmico del color 
y del dibujo. Sin duda, el estudio del mosaico aumentó la tendencia en sus obras al 
recorte y a la disposición de elementos en superficie.6 Nieto construye sus superficies, 
habitualmente, a través de objetos sencillos. En sus destacadas naturalezas muertas, 
se pueden encontrar frutas, tazas, teteras, cucharones, cantos rodados, limones, piezas 
de ajedrez o bolas de billar. Sorprende también con virajes tanto de asuntos como de 
técnicas, por ejemplo, en su serie Búhos, y objetos tridimensionales. Se destacó también 
como dibujante, ilustradora de libros y proyectos de escenografía escultórica.

María Freire inicia sus estudios plásticos en escultura y continuará sus clases en el Círculo 
de Bellas Artes con Severino Pose, pintura con Guillermo Laborde. Asiste al taller de Yepes. 
En su formación, un rol particular jugarán las revistas de nuevos movimientos artísticos 
en Europa, especialmente las referidas a la abstracción geométrica. En 1951 conoce al 
artista uruguayo Roth Rothfuss, perteneciente al grupo Madí quien le actualizará sobre 
las indagatorias concretistas e invencionistas de los grupos en Argentina. Los abundantes 

6 En 1955 asiste en París a Cursos de mosaico ravenés, dictados por Gino Severini 



testimonios escritos que realiza no hacen más que 
corroborar el perfil de sus inclinaciones plásticas: 
“Descubrí que por debajo de las obras que veía 
de los artistas de todos los tiempos, existía una 
estructura geométrica escondida y pensé que debía 
partir de ella…”7  Podría afirmarse que hacia 1952 
su lenguaje plástico estaba perfilado y no detiene su 
participación en múltiples exposiciones del grupo de 
artistas “no figurativos”.

Tanto las experiencias rioplatenses como las 
vertientes del concretismo en Brasil, con las que 
entraría en contacto a través de la II Bienal de San 
Pablo en 1953, configuran una producción sólida 
en su recorrido abstracto. Para María Freire el 
arte abstracto es libertad y las formas conllevan 
sugerencias metafísicas, “son módulos que se 
juntan en una suerte de cadena negra, secuencia 
prolongada de signos en búsqueda de continuidad y de infinito”.8

Amalia Polleri inicia su aprendizaje plástico en el Círculo de Bellas Artes con Domingo 
Bazzurro, Pintura Decorativa en la Escuela Industrial con Guillermo Laborde, mural con 
Demetrio Urruchúa, composición plástica con la escultora Cecilia Marcovich y cerámica 
en el Taller de López Lomba.
En Europa estudia pintura con André Lhote. A través de procesos de intensos cambios, 
Polleri realizó en 1965, en el Centro de Artes y Letras de El País, una muestra que suscitó 
asombro. Allí podía observarse cuadros de intenso cromatismo sobre fondos blancos 
que compartían el espacio con cilindros colgantes, a manera de móviles, generando 
un nuevo espacio como un conjunto de formas curvas, arabescos y juegos cromáticos, 
todo lo cual promovía al espectador a moverse de manera lúdica. Polleri se refirió a la 
exposición como “un nuevo repertorio de formas y colores. Es pintura abstracta y si 
tuviera que nombrarla, la llamaría caligramas.”9

La artista Hilda López realizó su formación con varios maestros, entre ellos Manuel Rosé, 
Guillermo Rodríguez, Vicente Martín y Lino Dinetto. A ese bagaje formativo, adicionó 
influencias fundamentales que impulsarán la serie de tintas y pinturas que se exponen, 
como lo fue el impacto en 1960 de conocer en Montevideo la obra de Burri, Manabu 
Mabe así como la latente influencia del catalán Tapies. López acentúa trazos sígnicos, 
gestuales, en imponentes negros sobre el blanco de la superficie, que caracteriza como 
“cuadros de mucho conflicto”. Recuerda el origen de sus primeras
obras en blanco y negro “Empecé (…) a hacer experiencias de las contenciones de 

7 Freire, María. Entrevista periodística, noviembre de 1953. Archivo M. F. [en] Peluffo Linari, Gabriel. 
María Freire. Vida y deriva de las formas. Edita Dirección Nacional de Cultura, Ministerio de 
Educación y Cultura. Museo Juan Manuel Blanes, Intendencia de Montevideo, 2017; Pág. 82.

8 Ob. Cit. Pág. 108.
9 Reportaje a Amalia Polleri, Diario …



blancos y negros. Los juegos de oposición y de traslado, los 
pasajes, las aperturas. Haciéndolos valer como negativos y 
positivos vitales…” 10

La crítica Olga Larnaudie, en el exhaustivo análisis que 
realiza sobre la obra de la artista, sintetiza las resonancias 
plásticas e interioristas de este período: “Todo en ella 
asumía el mismo contraste de blanco y negro con que 
formuló los trabajos informalistas de la etapa culminante 
de su trayectoria, aquellas manchas de tinta china que 
conmovían la superficie blanca del soporte haciéndola 
vibrar y que en el fondo eran idénticas a la exaltación con 
que la propia autora condenaba o glorificaba ciertas cosas 
de la vida…” 11. 

En suma, se trata de cuatro artistas con recorridos 
vitales distintos y que comparten en esta colección un 
momento bisagra en el arte local de los años sesenta. 
En sus largas trayectorias atravesaron otras décadas, 

anteriores y posteriores a los años de producción que nos convocan. En algunos casos, 
muy comprometidas con el devenir dramático que atravesó el país -y cada una en sus 
propias vidas- originando nuevos enfoques en su producción, en las que permearon 
formas, trazos, y silencios de tiempos de caos. Otras, prosiguieron en investigaciones y 
modulaciones plásticas que intensificaron caminos expresivos y teóricos, revelados con 
anterioridad. 

Sin duda, estas cuatro artistas refieren a trayectorias ineludiblemente vinculadas a 
la inquietud de indagatorias plásticas. Sus trayectorias fueron tenaces, rigurosas, 
irreverentes, cada una de ellas. Hasta la más distante y más distinta, como fue el caso de 
Amalia Nieto. 

Esta exhibición constituye una oportunidad de diálogos pictóricos. Sin embargo, ellas 
también fueron ceramistas, escultoras, docentes, diseñadoras de muebles, militantes, 
poetas, críticas. Cuatro artistas rebeldes que vivieron con su tiempo. 
 

María Eugenia Grau

10 López, Hilda, testimonios recogidos por Larnaudie, Olga; [en] Con nuestra gente. Homenaje a 
Hilda López. Catálogo de exposición en el Molino de Pérez. Editorial DobleEmme, Montevideo, 
2001. Pág. 5.Ob. Cit. Pág. 14.

11 Larnaudie, Olga; Ob. Cit. Pág. 5.
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Amalia Nieto

Nace en Montevideo en 1907.  Desde pequeña manifiesta su gusto por la plástica y en 
1925 ingresa al Círculo de Bellas Artes, donde estudia pintura con Domingo Bazzurro. 
En 1929 realiza su primer viaje de estudios a Europa.  Asiste en París a la Academia de 
André Lothe y a la Academia de la Grande Chaumière. Estudia Historia del Arte en la 
Sorbonne. En 1932 visita a Pedro Figari en su taller parisino, a quien muestra algunas 
pinturas. En 1937 se casa con el compositor, pianista y escritor uruguayo Felisberto 
Hernández (1902-1964). En 1955 volverá a París para tomar cursos de mosaico con Gino 
Severini y grabado con J. Friedlander. Integra el Taller Torres García (1934-1941) y en 1936 
realiza una muestra de sus pinturas constructivas en Amigos del Arte. Desde entonces 
se sucederán en su trayectoria más de treinta muestras individuales y numerosos 
premios en Salones Nacionales y Municipales, destacándose entre ellos el Gran Premio 
Pintura en el XXXI Salón Nacional de Artes Plásticas de 1967, el Gran Premio Escultura 
en el XXXIII Salón Nacional de 1969 y el Premio Pintura del Concurso de Caja Notarial de 
1991. En 1995, recibe el Premio Figari del Banco Central del Uruguay en reconocimiento 
a su trayectoria. En 1943 recibe una beca y viaja a Chile donde realiza un curso de 

Historia del Arte en la Universidad a 
cargo de Jorge Romero Brest. En 1973 
inicia su labor docente en el Círculo 
de Bellas Artes. Ha representado a 
Uruguay en las bienales de San Pablo, 
Córdoba, San Marino y Spoletto en 
Italia. En 1989 expone en Buenos 
Aires la serie Naturalezas muertas 
mentales, una de sus series más 
notables. Entre otros, expone también 
en Madrid, Estados Unidos y México. 
En 1995 se realiza la retrospectiva 
de sus setenta años de pintura en el 
Museo Nacional de Artes Visuales de 
Montevideo. En 2006, participa de 
la muestra colectiva La Abstracción 
de los 60 en Galería Sur. Fallece en 
Montevideo en 2003.

Formas y Espacios
1960, Óleo sobre tela, 81 x 100 cm
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Formas y espacios en ocre
1960

Óleo sobre tela
81 x 100 cm
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Paisaje
1960
Acrílico sobre papel
45 x 63,5 cm
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Paisaje
1960

Acrílico sobre tela
 80 x 99 cm



Naturaleza muerta
con torre
C. 1965
Acrílico sobre papel
31 x 39 cm

Naturaleza muerta
C. 1965
Acrílico sobre papel
31 x 39 cm
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Formas sobre fondo verde
1960

Acrílico y técnicas mixtas sobre papel
    52 x 43 cm
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Naturaleza muerta
1962
Técnica mixta sobre papel
24 x 55 cm
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Naturaleza muerta con frutas
1961

Acrílico sobre papel
24 x 56 cm



Naturaleza muerta
1961
Técnica mixta sobre papel
24 x 55 cm

Naturaleza muerta con plato
1961
Acrílico y óleo sobre papel
31 x 60 cm



21

Naturaleza muerta sobre fondo naranja
1961

Acrílico sobre papel
29 x 59 cm
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Objetos en el espacio
1957
Óleo sobre tela
40 x 40 cm
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Naturaleza muerta blanca
1957

Óleo sobre tela
60 x 74 cm
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Construcción I, II, III y IV
1958 - 1959
Acrílico sobre papel
I - 11 x 10 cm
II - 9,5 x 10 cm
III - 12,5 x 11,5 cm
IV - 10 x 9,5 cm

I II

III IV
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Formas sobre fondo verde
C. 1960

Técnica mixta sobre papel
29 x 20 cm
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María Freire

Nace en Montevideo en 1917. Entre 1938 y 
1943 estudia pintura con José Cúneo y escultura 
con Severino Pose en el Círculo de Bellas Artes. 
También estudia con el escultor Antonio Pose 
en la Universidad del Trabajo y concurre al 
taller de Yepes. En 1952 conoce al artista José 
Pedro Costigliolo con quien contrae matrimonio. 
Este mismo año co-funda el Grupo de Arte No-
Figurativo. Expone en la II Bienal de San Pablo 
de 1953. Allí entra en contacto con importantes 
artistas de la época, tales como los Concretos y 
Neo-Concretos brasileños Lygia Clark, Lygia Pape, 
Alfredo Volpi, Amílcar de Castro, Arthur Luiz Piza 
y Hélio Oiticica, y los argentinos Alfredo Hlito y Raúl Lozza, entre otros. En 1957 recibe la Beca 
Gallinal y viaja a Holanda donde estudia pintura en el Museo Municipal de Ámsterdam. Luego en 
París, en el Museo del Louvre, toma los cursos de Arte Moderno y Prehistoria dictados por Bernard 
Dorival y André Varagnac. Entre 1962 y 1973 se desempeña como crítica de arte del periódico 
uruguayo Acción y ejerce la docencia como profesora de Dibujo en Secundaria. Durante este 
período entra en contacto con algunos artistas del movimiento Madí como Rhod Rothfuss y el 
argentino Gyula Kosice, figuras clave de dicho movimiento. Participa en numerosas exposiciones 
individuales y colectivas en Montevideo, Buenos Aires, San Pablo, Río de Janeiro, Nueva York, 
Washington, Barcelona, Venecia, Bruselas, Madrid y Londres. En 1966 realiza un segundo viaje de 
estudios en misión oficial y representa a Uruguay en la XXXIII Bienal de Venecia. Este mismo año 
expone en la Pan American Union en Washington. En 1992, en la misma ciudad, forma parte de la 
exposición From Torres García to Soto en el Museo de las Américas. En 1997 expone en los Museos 
Reina Sofía de Madrid y Extremeño Iberoamericano de Arte Contemporáneo de Badajoz, España. 
A lo largo de su trayectoria recibe importantes distinciones, de las que se destacan el Premio de 
Honor en la Bienal de San Pablo, 1957; Primer Premio Acuarela del Salón Nacional, Montevideo, 

1961; Gran Premio de Pintura del 
Salón Nacional, Montevideo, 1968 
y Premio Figari, Montevideo, 1996. 
Sus obras se encuentran en el 
Museo Nacional de Artes Visuales 
y el Museo Municipal de Bellas 
Artes de Montevideo así como en 
el acervo de algunos importantes 
museos internacionales, tales 
como el Museo de Arte Moderno de 
San Pablo, Museo de Arte Moderno 
de Río de Janeiro, Museo de Arte 
Latinoamericano de Buenos Aires y 
Museo de Arte Contemporáneo de 
Madrid. En 2006, participa de la 
muestra colectiva, La Abstracción 
de los 60, en Galería Sur. Fallece 
en Montevideo en 2015 a los 98 
años de edad. 

Oro del tigre
1962, Acuarela y témpera sobre cartulina
32 x 46 cm.
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Composición
1953

Acrílico sobre cartón
49 x 49 cm
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Variante
1967
Acrílico sobre cartón
24,5 x 20 cm
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Córdoba
1970

Acrílico sobre tela
61 x 46 cm
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América del Sur
1990
Témpera sobre cartón
31 x 14 cm
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Cuatro caras
1970

Acrílico sobre cartulina
105 x 31,5 cm
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Capricornio IV
1965
Acrílico sobre cartulina
65 x 25 cm
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Proyecto de vitral
1965

Acrílico sobre cartulina
20 x 10 cm
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Capricornio
1963
Témpera y acuarela sobre cartulina
99 x 61 cm
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Capricornio II
1963
Tinta color sobre papel
24 x 24 cm

Capricornio III
1963
Tinta color sobre papel
24 x 24 cm
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Capricornio I
1963

Tinta color sobre papel
24 x 24 cm
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Sudamérica
1968
Óleo sobre tela
27 x 36 cm
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Sudamérica II
1968

Óleo sobre fibra
38 x 61 cm
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Formas rojas
1961
Témpera sobre papel
50 x 50 cm
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Forma negra en fondo rojo
1961

Acrílico sobre fibra
65 x 85 cm
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Formas
1998
Tintas sobre papel arches
50 x 65 cm
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Forma
1962

Acrílico, óleo y arena sobre fibra
55,5 x 37 cm
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Abstracciones III
1955
Técnica mixtra sobre papel
29 x 49 cm
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Abstracciones II
1953

Técnica mixtra sobre papel
29 x 49 cm
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Abstracciones I
1953
Técnica mixtra sobre papel
49 x 29 cm
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Abstracciones IV
1955

Técnica mixtra sobre papel
49 x 29 cm
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Hilda López

Nace en Montevideo en 1922. Estudia pintura 
desde 1941 con Manuel Rosé y grabado con 
Guillermo Rodríguez en la Escuela de Artes 
Plásticas de la Universidad del Trabajo en 
Montevideo. Luego toma clases con Vicente  
Martín y más tarde con Lino Dinetto. Realiza su 
primera muestra individual en 1960 en la Galería 
Zaffaroni. Los inicios de la década del 60 serán 
un momento muy fermental en su producción 
artística. Inicia con la serie de pinturas, Calles 
y puertos, una profunda búsqueda matérica. 
Continúa con experiencias abstractas en pinturas 
de gran formato y dibujos con plumín y caña.  La 
presencia en Montevideo del escultor español Jorge Oteiza tuvo gran influencia en su trabajo. 
Sus teorías sobre la estética del vacío y el informalismo de Romero Brest, impulsaron a Hilda a 
alcanzar un universo plástico propio.  Como exposiciones en las que ha participado se destacan: 
en 1961 en el Instituto Di Tella de Buenos Aires y en la Pan American Union de Chicago. Al 
año siguiente expone en la Primera Bienal de Córdoba. En 1963 expone junto a María Freire y 
Amalia Nieto en el Círculo de Bellas Artes de Montevideo. Un año más tarde expone en Galería 
Divulgação de Lisboa en la muestra, 7 Artistas del Uruguay.  Representa a Uruguay en la 
VIII Bienal de San Pablo de 1965 y en la II Bienal de Cuenca de 1989. Participa en Salones 
Nacionales y Municipales obteniendo numerosos premios (Premio adquisición XII, XIII, XIV y XV). 
Muy comprometida con su tiempo, tuvo una actividad social y política intensa.  En 1973 los 
cursos oficiales de formación artística fueron clausurados por la dictadura y comienza  a dar 
clases en su taller de la calle Mercedes. En 1991 lleva a cabo la muestra individual "Rostros-
Rastros-Restos" en Montevideo. En 1994 participa de la exposición 30 artistas uruguayos en el 
Centro Cultural del Banco Interamericano de Desarrollo en Washington. En 2006 participa de la 
muestra colectiva, La Abstracción de los 60, en Galería Sur y en  2009, en la muestra individual, 
Hilda López, Los ´60. Fallece en Montevideo en 1996.

Grafías
1962 - 1963, Tinta china sobre cartulina
71 x 52 cm
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Abstracción N° 60
C. 1960

Pintura de planograf sobre tela
150 x 90 cm
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Abstracción N° 4
1960
Pintura de planograf sobre tela
105 x 72 cm
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Abstracción N° 13
1960

Pintura de planograf sobre tela
105 x 100 cm
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Grafía
1962 - 1963
Tinta china sobre cartulina
100 x 70 cm
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Abstracción N° 28
1961

Pintura de planograf sobre tela
170 x 110 cm
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Abstracción N° 32
C. 1960
Pintura de planograf sobre tela
150 x 90 cm.
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Abstracción N° 48
1962
Pintura de planograf sobre tela
160 x 80 cm
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Abstracción N° 33
1961

Pintura de planograf sobre tela
170 x 80 cm



Gesto gráfico XII
C 1961
Tinta sobre cartulina
68 x 50 cm

Gesto gráfico III
1963
Tinta sobre cartulina
100 x 69 cm
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Abstracción N° 60
C. 1960

Pintura de planograf sobre tela
150 x 90 cm
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Gesto 32
C. 1960
Tinta sobre cartulina
100 x 70 cm
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Abstracción N° 21
C. 1960

Pintura de planograf sobre tela
150 x 90 cm
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Grafía
1962 - 1963
Tinta china sobre cartulina
100 x 70 cm
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Abstracción  
C. 1960

Pintura de planograf sobre madera
72 x 93 cm
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Abstracción N° 15
1960
Pintura de planograf sobre tela
105 x 77 cm
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Abstracción Nº 9
1960

Pintura de planograf sobre tela
100 x 72 cm
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Gesto Gráfico II
C 1960
Tinta sobre cartulina
100 x 69 cm
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Abstracción Nº 11
1960

Pintura de planograf sobre tela
100 x 82 cm
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Abstracción N° 49
1962
Pintura de planograf sobre tela
180 x 112 cm
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Abstracción Nº 39
1962

Pintura de planograf sobre tela
170 x 110 cm
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Abstracción N° 44
1962
Pintura de planograf sobre tela
170 x 110 cm
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Abstracción Nº 42
1962

Pintura de planograf sobre tela
150 x 110 cm
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Amalia Polleri 
 
Nace en Montevideo en 1909. Desde muy joven asiste al Círculo de Bellas Artes donde estudia 
dibujo y pintura con Domingo Bazurro. En la Escuela Industrial toma cursos de pintura con 
Guillermo Laborde y clases de cerámica. Diseña muebles, alfombras, sábanas, pañuelos, 
afiches y papeles pintados. En Buenos Aires perfecciona la técnica al fresco con Demetrio 
Urruchúa. Integra, además, el grupo de discípulos de Cecilia Marcovich. Desde 1937 expone 
sus obras en Salones Nacionales y Municipales obteniendo varios premios en dibujo, pintura, 
muralismo y grabado. En 1942, recibe la Medalla de Oro por su dibujo a lápiz El niño loco. 

Entre 1947 y 1948 realiza viajes de estudio a Europa, y 
en París asiste a cursos de pintura dictados por André 
Lhote. También viaja a Brasil en ocasión de las Bienales 
de San Pablo. Ejerce la docencia en Artes Plásticas en 
Secundaria, en la Universidad del Trabajo y en el Instituto 
de Profesores Artigas. También dirige importantes 
programas de Arte, Artesanías y Educación para la 
Mujer. Durante treinta años publica sus notas de crítica 
de arte en distintos periódicos y semanarios uruguayos. 
Sus artículos resumen la evolución y tendencias del arte 
uruguayo en ese período. Ejerce también periodismo 
radial, con años de presencia en Radio Sarandí, en el 
programa En Vivo y en Directo. Fue Secretaria de la 
Unión de Artistas Plásticos del Uruguay y Presidente de 
AICA - Uruguay (Asociación Internacional de Críticos de 
Arte) y una incansable defensora de los derechos de la 
mujer participando de distintas asociaciones. En sus 
últimos años mantiene una columna en La República 
de las Mujeres, donde critica fuertemente las prácticas 
machistas de la sociedad. Publica el libro de poesía 
Maneras de ser, y ensayos para docentes, estudiantes y 
artistas, resaltando  el valor creativo y lúdico de las artes. 
Fallece en Montevideo, en 1996.

La costa
1958
Técnica mixta sobre papel 
72 X 50
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Caligrama Nº 8
1965

Acrílico y témpera sobre fibra
110 x 80 cm
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Caligrama Nº 1
1965
Acrílico y témpera sobre fibra
110 x 81 cm
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Caligrama Nº 7
1965

Acrílico y témpera sobre fibra
122 x 97 cm
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Caligrama Nº 2
1965
Acrílico y témpera sobre tela
90 x 70 cm





Caligrama Nº 4
1965
Acrílico y témpera sobre fibra
112 x 80 cm
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Caligrama Nº 15
1965

Acrílico y témpera sobre fibra
177 x 89 cm
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Caligrama Nº 13
1965
Acrílico y témpera sobre tela
90 x 70 cm
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Caligrama
1965

Acrílico y témpera sobre fibra
62 x 90 cm
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Caligrama Nº 10
1965
Acrílico y témpera sobre tela
70 x 100 cm
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Caligrama Nº 12
1965

Acrílico y témpera sobre tela
70 x 110 cm







86

Página anterior 
Cilindros
1964
Técnica mixta sobre cartulina
Dimensiones variables

Círculo y rectángulo I
1959

Técnica mixta sobre cartulina
81 x 59 cm
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Círculo y rectángulo II
1959

Técnica mixta sobre cartulina
81 x 59 cm
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