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La Colección Fundación Caja Mediterráneo está compuesta por 213 obras de arte. Pintura,
dibujo, escultura, fotografía, vídeo, instalaciones, técnicas digitales… que recorren la obra de
126  artistas  imprescindibles  en  el  panorama  español  contemporáneo,  desde  la  transición
democrática hasta nuestros días. La Colección está depositada en el MACA, gracias al convenio
suscrito por el Ayuntamiento de Alicante y la Fundación Caja Mediterráneo.

Espacios  de  resistencia reúne  una  serie  de  obras  que  buscan  espectadores  críticos.
Cuestionando  la  realidad  social  y  política,  la  sociedad  de  consumo,  los  medios  de
comunicación,  la  publicidad,  la  ciudad,  el  espacio  público  y  la  presencia  del  poder  y  sus
mecanismos de inclusión y exclusión social, estos artistas plantean obras incómodas, ácidas,
provocativas… Una propuesta transversal donde el proceso de creación artística se convierte
en la propia obra o que construye y deconstruye una realidad fragmentaria. 

A  través  de  nuevos  formatos,  lenguajes,  soportes  y  técnicas  contemporáneas,  video,
fotografía, instalación, programas informáticos o incluso a través de la pintura y la escultura,
las obras mostradas reclaman siempre un espectador activo y comprometido. Herederas de las
prácticas conceptuales desarrolladas en España, especialmente en Cataluña y Andalucía en los
años 60 y 70 y con una fuerte carga lingüística, estas obras dibujan un paisaje de transgresión
de  los  comportamientos  artísticos  que  llega  a  desmaterializar  el  arte  o  a  construirlo  con
archivos, documentos, fragmentos de imágenes, objetos cotidianos, materiales pobres como el
polvo o las colillas y cachivaches extraños que adquieren otros significados.

El arte funciona así como resistencia. Los artistas contemplan su proceso creativo solo desde la
trascendencia social, desde el enfrentamiento al poder, pero también desde la paradoja, el
humor o la ironía. El arte como denuncia pero también como forma de cambiar el mundo. La
práctica artística se convierte en la única arma de supervivencia. 



Artistas

1. ANTONI ABAD
(Lleida, 1956)

Ego, 1999
Proyección informática.

Artista  multidisciplinar,  Abad  trabaja  con  la  pintura,  la  escultura,  la  fotografía,  la  video
instalación  o  el  net  art  convirtiéndose  en  uno de  los  creadores  más  singulares  en  el  uso
artístico de las nuevas tecnologías como plataformas de investigación creativa, muchas veces
de forma colectiva. Licenciado en Historia del Arte por la Universidad de Barcelona se inició en
el  dibujo  y  en  la  pintura  pero  se  sintió  atraído  por  el  volumen  destacando  con  nuevos
planteamientos en el escenario artístico catalán: esculturas en diversos materiales, “blandos”
como la gomaespuma, y “rígidos” como la carpintería industrial tipo mecano. Su obsesión por
medir el tiempo y el espacio está en el fondo de todas sus obras.

“Ego” es una proyección generada por un programa informático que desvela las conexiones
entre  el  lenguaje  y  la  percepción  visual.  Una  colonia  de  moscas  se  dedica  a  escribir
infinitamente la palabra Ego (Yo en latín). Cada insecto está programado para situarse donde
están las letras que no son visibles hasta que las moscas se posan en ellas. Se quedan presas
de patas hasta que se completa la palabra y se dispersan para volver a empezar; un bucle sin
principio ni fin, atrapado en el tiempo. A través del mensaje emitido por esta comunidad de
animales, pequeños, domésticos, gregarios (como el hombre), Abad reflexiona en torno a la
representación ideal del yo con una escultura visual formalmente muy atractiva. Voluntad de
experimentación, ironía y crítica en los trabajos del artista.

2. JOAN BROSSA
(Barcelona, 1919-1998)

Transhumancia, 1989
Poema objeto.

Joan Brossa  i  Cuervo es  poeta,  un artista  literario,  escénico,  visual,  objetual  y  uno de los
renovadores más significativos de la modernidad. Capaz de expresar su pensamiento poético
utilizando imágenes visuales, la obra de Joan Brossa: poemas, obras de teatro, poemas objeto,
acciones musicales, guiones de cine, poemas visuales, etc… le han situado entre los creadores
conceptuales más relevantes del siglo XX. Es un referente internacional y maestro de varias
generaciones  de  artistas  españoles,  especialmente  del  arte  conceptual  y  de  las  prácticas
artísticas en torno a lenguaje que se desarrollan en Cataluña en los años 60 y 70. Una obra
universal, sagaz, crítica, irónica y fundamentalmente libre que mantiene toda su vigencia. 

Empezó a escribir durante la Guerra Civil  y a su vuelta a Barcelona, contactó con  el poeta
surrealista Joan Vicent Foix que le sugirió no abandonar nunca el aspecto formal del poema,
con  Joan  Prats  que  le  abrió  su  biblioteca  de  vanguardia  y  con  Joan  Miró  que  amplió  su
imaginario. El poeta brasileño  Joao Cabral de Melo le devuelve el contacto con la realidad



cotidiana y le incita a conocer el marxismo. La obra de Brossa gana en profundidad política y
asume un compromiso social que nunca abandonará. En 1947 fundó la revista Dau al Set junto
a los pintores Ponç, Tàpies, Cuixart y Tharrats, el crítico Cirlot y el filósofo Arnau Puig, grupo
que se convertiría en referencia capital para la vanguardia artística catalana de la época.

Experimenta desde los años 50 con el  objet trouvé pero es a partir de los años 70 y con un
mensaje incisivo cuando Brossa manipula los objetos para profundizar en su sentido otorgado
siempre a través del  título.  Transhumancia es un poema objeto.  En este caso,  un maletín
marcado con signos escritos en tiza reflexiona sobre el viaje que un médico realiza por los
caminos de un pueblo a otro pero también desde el nacimiento a la muerte a través de la vida. 

3. DIONISIO GONZÁLEZ
(Gijón, 1965)

Buraco quente, 2004. Fotografía sobre metacrilato

Estudió  Bellas  Artes  en  Sevilla  y  amplió  estudios  en  imagen  asistida  por  ordenador,
estampación artística, cine y televisión, hasta conseguir el Doctorado en Bellas Artes con una
tesis  sobre  La Estética del  Horror,  permaneciendo como docente en la misma universidad.
Desarrolló primero un trabajo escultórico reutilizando la imagen publicitaria y los medios de
comunicación para fines de “activismo” artístico,  de resistencia,  hasta configurar  una obra
extensa  donde  la  fotografía,  la  arquitectura,  el  diseño,  la  tecnología  digital  o  el  video
conforman el mundo barroco de uno de uno de los artistas más interesantes del panorama
artístico español.

Buraco Quente es una hermosa fotografía que hacen visible la pobreza. Pertenece a una serie
titulada Cartografía para a Remoçao que el artista trabajó desde 2004 a 2007 en un viaje al
interior de las favelas de Sao Paulo y Rio de Janeiro. Obsesiva y radical fascinación por esta
arquitectura sin arquitecto, el artista nos propone una intervención parcial de estos espacios
caóticos. Esas estructuras constructivas para la resignación nacen desde la poética del objeto
encontrado y ponen de manifiesto una honda preocupación política. Favelas como signos de
exclusión y naufragio social que solo pueden redimir al hombre si se conservan como espacios
de la memoria histórica, como arquitecturas para la resistencia. 

4. FEDERICO GUZMÁN
(Sevilla, 1964)

Fuego verde, 2006 Acrílico sobre lienzo
Miss Malandra, 2006. Acrílico sobre lienzo

Fue uno de los más jóvenes artistas de la llamada Nueva Figuración Sevillana que revolucionó
el panorama artístico nacional a finales de los años ochenta. Vinculado a la galería La Máquina
Española comenzó practicando una pintura conceptual que derivó hacia modos de actuación
alternativos en el ámbito artístico y social y en la participación en colectivos revolucionarios
que ponían en duda la idea misma del arte. Durante su estancia en Colombia a finales de los
90, se compromete con el entorno natural: el arte debe ser una herramienta para cambiar la
sociedad. Inició así un viaje a la geografía metafórica de las plantas mientras invadía sus obras



de  un  dinamismo  vitalista,  pinturas  que  incitaban  al  entusiasmo,  plenas  de  cromatismo
mientras diseccionaba el sentido de la creación universal a través de las referencias vegetales. 

Miss Malandra y  Fuego verde tienen como referencia  la  naturaleza.  Forman parte  de una
performance titulada “El mercado arrollador”.  Miss Malandra representa la apisonadora que
amenaza  con  destruir  las  frutas  colocadas  en  el  suelo  que  representan  la  diversidad  de
productos comestibles autóctonos colombianos. El mercado acaba así con la economía local.
Fuego verde nace después de conocer el tabaco bioluminescente, fruto del experimento en el
que se mezclaron por primera vez genes de una planta y un animal: tabaco y luciérnagas.

5. ROGELIO LÓPEZ CUENCA
(Nerja, Málaga, 1959)

...Life, 1988. Óleo sobre lienzo 
Hat Home, 1992. Óleo sobre papel fotográfico. 12 piezas.

Licenciado en Filosofía y Letras, miembro en los 80 del colectivo malagueño Agustín Parejo
School, López Cuenca siempre apostó por una temática donde arte, política, espacio público y
sociedad de consumo tuvieran un carácter de crítica y reflexión. Cercano a la estética del pop
norteamericano y a los debates lingüísticos que de él se derivan, ha recurrido a los materiales
visuales de la publicidad, la televisión, las revistas, señales de tráfico, mapas, o iconos etc…
para  articular  propuestas  donde  el  lenguaje  se  convierte  en  protagonista.  Significado  y
significante conforman no solo un mensaje sino una plástica de profundo sentido crítico y
agudo sentido del humor.

Life es un juego de palabras conceptual que se plasma mediante colores muy vivos dispuestos
en manchas planas. Un collage donde el texto tiene la misma importancia que la imagen y se
descubre el mensaje: “A Critically Transformed Everyday Life” a modo de jeroglífico visual.

Home is where hat is es el mensaje oculto de las letras pintadas sobre los rostros de personajes
públicos con sombreros, que solo se lee cuando el fragmento se convierte en unidad. Y así el
texto adquiere la misma importancia que la imagen. La denuncia y el compromiso social a
través de los juegos lingüísticos y la contraposición irónica de imágenes...

6. PEDRO MORA
(Sevilla, 1961)

Dust Bowl, 2005. Instalación.
Reversible Destiny, 2005. Fotonarración. 

Estudió Bellas Artes en Sevilla y ejerció como docente aunque se trasladó a Nueva York donde
residió  la  década  de  los  90.  Allí  abandonó  la  práctica  pictórica  en  favor  de  un  territorio
interdisciplinar y tridimensional, más cercano a la objetualidad escultórica y a la hibridación
propia  de  la  instalación.  Mora  transita  por  el  concepto  de  proceso:  formatos,  técnicas  y
soportes que descubren el modo de construir  o deconstruir  la  obra mostrada. Investiga la
naturaleza del objeto y practica estrategias de dislocación y fragmentación que enfrentan al
espectador con el tiempo detenido, con las ruinas.



Dust Bowl es  una imagen petrificada de tazas,  platos  y  tazones,  objetos  rotos  y vueltos  a
componer, cubiertos por una arenisca blanca dentro de una urna golpeada y resquebrajada,
representando un mundo hecho añicos y recompuesto. Fragmentos nuevamente unidos, en
una extraña desfiguración, en un deliberado desarreglo que produce un desasosiego fantasmal
y nos sitúa en un tiempo irreal. 

Reversible Destiny es una foto narración compuesta por 40 imágenes que puede ser leída en
dos sentidos.  Desde el  objeto al  fragmento o desde el  polvo al  paisaje.  El  artista narra  el
suceso, lo que acontece mientras astilla una silla de madera y la recompone dejándola en el
mismo lugar. Produce fisuras, rotos, y fragmentos pero no resta sino que añade.  El objeto
troceado y pegado siempre se encuentra en una especie de tensión y duda permanente y la
idea recoge y sintetiza formas tradicionales de desmantelamiento y de resistencia.

7. ANTONI MUNTADAS
(Barcelona, 1942)

On Translation: Jauf / Miedo, 2007. Grabación digital.

Estudió en la Escuela de Ingenieros Industriales de Barcelona y desde 1971 vive y trabaja en
Nueva York.  El artista utiliza en sus proyectos todos los medios técnicos posibles: la fotografía,
video, arquitectura, publicaciones, internet e instalaciones multi-media. En sus obras confluye
el arte y la tecnología mientras trabaja temas sociales, políticos y de comunicación, así como la
relación entre el espacio público y privado dentro de un marco social, e investiga los canales de
información y la forma en que son utilizados para censurar información o promulgar ideas. “Se
buscan espectadores críticos”. 

Con el  título general  On translation,  Muntadas ha presentado más de 30 proyectos desde
1995, reflexionando sobre el concepto de traducción e interpretación desde una perspectiva
que abarca cuestiones culturales, lingüísticas, políticas y económicas.

On  Translation:  Miedo/Jauf trata  de  explorar  “cómo  el  miedo  –una  construcción
cultural/sociológica  que  siempre  remite  al  ámbito  político  y  económico-  es  una  emoción
traducida a  ambos lados de la  frontera  desde perspectivas  muy diferentes”.  Una serie  de
entrevistas a modo de collage visual: imágenes de contexto, citas, titulares de prensa, etc…
profundizan en el fenómeno de la emigración en la frontera entre España y Marruecos, entre
Oriente  y  Occidente  con  sus  repercusiones  de  política  internacional,  de  orden  económico
mundial, de religión o de lengua. 

8. ESTER PARTEGÀS
(La Garriga, Barcelona, 1972)

Polylumpios Tetraflacidontics (R.O.W.B), 2003. Acrílico sobre papel.
Polylumpios Tetraflacidontics (B.R.B), 2004. Esmalte sobre acetato.

Tras licenciarse en Bellas Artes en Barcelona, Partegàs se trasladó a EEUU donde reside desde
hace varios años. Artista multidisciplinar en sus obras, de clara vocación escultórica, combina



técnicas y formatos diversos: la instalación, el vídeo, la pintura, la fotografía el dibujo o los
trabajos murales sobre pared. Desarrolla una investigación artística en torno a la sociedad de
consumo y sus desechos, como metáfora de la degradación y banalización del capitalismo. Con
un  lenguaje  cercano  al  pop,  Partegàs  sorprende  proponiendo  lecturas  inquietantes  y
trastocando los mensajes publicitarios. Manifiesta así el poder de la palabra frente a la imagen
en una estrategia de resistencia lingüística derivada del arte conceptual. 

Partegàs está profundamente interesada en el comportamiento del ser humano inmerso en la
ciudad contemporánea,  un paisaje que desmenuza a  través  de espacios  comunes de paso
(centros comerciales, salas de espera), lugares sin sentido, no lugares hacia la nada donde sólo
tiene sentido el consumo irrefrenable y sus restos, que la artista convierte en motivo artístico.

Polylumpios Tetraflacidontics  es una serie de pinturas que toma como motivo las etiquetas
multicolores  de bolsas  de productos  alimenticios,  los  restos  del  consumo irrefrenable  que
caracteriza y obsesiona al ser humano. Fragmentos indestructibles: vinilos, acetatos, plásticos,
resinas con largas listas de colorantes, conservantes o emulsionantes, donde la artista pone la
lupa,  literalmente.  De  forma  aumentada  se  muestran  algunas  de  las  letras  de  estos
ingredientes:  ironía  y  crítica,  denuncia  que  provoca,  paradójicamente,  obras  brillantes  y
extremadamente atractivas.

9. CARLOS PAZOS
(Barcelona, 1949)

Tránsito de lágrimas embarrancadas. El Porvenir, 2007
Instalación. Objetos variados y luz eléctrica

Artista experimental. Estudia arquitectura, filosofía, diseño e historia del arte. Carlos Pazos se
formó en la tradición del arte pop y la cultura de los materiales del arte povera formando parte
del conceptual catalán de los años 70 siendo uno de sus más críticos más rotundos. Desde su
muestra titulada “Voy a hacer de mí una estrella” de 1975, se situó en un lugar indeterminado
entre  la  ironía  y  el  ridículo  que  no  ha  abandonado  desde  entonces.  Una  posición  frágil,
heterodoxa y marginada por la crítica, que se define por una obra atrapada en espacios de
ocultación, detrás de una máscara narcisista o de recargadas puestas en escena donde las
poéticas objetuales y el gusto por lo Kitsch recorren un tiempo que va de la denuncia a la
carcajada.

Acumulador  de  objetos,  sus  “cachivaches”  de  gran  potencial  evocativo  son  fragmentos
autobiográficos que componen una crónica estética cargada de melancolía.  Esta galería  de
souvenirs  conforma  una  obra  compleja  donde  Pazos  otorga  significado  a  cada  objeto.
Aparentemente desconectados las botellas de agua Evian de edición limitada,  las  cajas  de
fruta, la maleta, el flexo, la pequeña alfombra, el barco de madera o la cerámica de Vallauris
plasman una historia llena de recuerdos  Tránsito de lágrimas embarrancadas. El porvenir.  El
artista acumula los objetos más diversos y los compone como palabras o frases de un texto.
Desde el  poema objeto de Joan Brossa al  objeto surrealista,  desde Duchamp a Warhol,  la



importancia  de  la  palabra  es  fundamental  en  el  trabajo  de  Carlos  Pazos  fuertemente
impregnado de escritura y coleccionismo.

10. PEDRO G. ROMERO
(Aracena, Huelva, 1947)

Sin título F 226/F297, 1988-1990. Fotografías procesadas con yodo. 12 piezas.
Archivo  Fx:  La  ciudad  vacía:  La  Casa  (Arquitectura  prematura), 2005.  Video.  Con  la
colaboración de Israel Galván.

Pedro G. Romero estuvo vinculado a mediados de los años 80 al grupo de artistas conceptuales
andaluces.  Se  le  reconoce  como  escritor,  artista,  conferenciante,  crítico,  actor,  músico  o
activista cultural. La indagación sobre la imagen, en sus distintas vertientes, como punto de
resistencia frente al discurrir  del tiempo (histórico, biológico, psicológico, verbal),  luchando
contra la muerte es referente continuo de toda su obra.

En 1988-1989, realizó la serie La sección áurea, a la que pertenece esta obra, donde  presenta
de forma individual a distintas personas con una aureola alrededor del cuerpo, al fondo o
detrás, jugando así con todos los sentidos posibles del término "aura”, otorgados desde el
Renacimiento hasta Walter Benjamin. La imagen convertida en tiempo detenido, en instante
congelado y la preocupación por la identidad del individuo. Imagen y apariencia en múltiples
desdoblamientos del yo que se multiplican hasta conformar una multitud. 

Desde finales de los años 90, Pedro G. Romero está trabajando en un vasto proyecto titulado
Archivo FX al que pertenece el vídeo Arquitectura prematura: La Casa, en el que se recogen
todo tipo de imágenes,  documentos y reflexiones sobre la  iconoclasia que se produjo por
motivos  políticos  en  España  entre  1845  y  1946.  Romero  relaciona  estos  episodios  de
radicalidad incendiaria por parte de los militantes anticlericales con los grandes debates de la
vanguardia artística, incluida la arquitectónica del movimiento moderno, la que construye la
ciudad moderna dejando fuera al hombre. Con la ayuda de Israel Galván, Romero marca la
única casa “liberada” de Badía del Vallés que no es vivienda social y por tanto juega en el libre
mercado inmobiliario.

11. FRANCESC TORRES
(Barcelona, 1948)

Power Contested (Three Graces in Unstable Equilibrium), 1993. Materiales diversos.

Artista  pionero  de la  instalación,  Francesc  Torres  se  inicia  en  las  prácticas  conceptuales  y
lingüísticas del arte catalán de finales de los primeros años 70 formando parte del célebre
Grup de Treball. Poeta experimental, llega a la práctica artística a través de la investigación del
lenguaje, influido por Brossa. Torres se posiciona como artista desde la militancia política tras
su estancia en París donde llega para trabajar con el escultor Piotr Kowalski siendo testigo de
las revueltas sociales y culturales de Mayo del 68. 



Su  larga  estancia  en Nueva  York  y  su  inclusión en el  medio  artístico  norteamericano han
conformado dos tipos de contenido en sus obras: unas primeras fechadas en los 70, donde el
artista interactuaba con el público, el espacio y el tiempo convirtiendo su cuerpo en soporte de
sus performances, vídeos y fotografías, y otras más tardías de los años 80 y 90 donde asume la
historia, la memoria y la cultura actual como argumento y motor de sus instalaciones. Con ellas
reflexiona críticamente sobre las diversas manifestaciones de la cultura, la política, la memoria
y el poder. 

Una rueda de Fórmula 1 gastada en competición sostiene en inestable equilibrio  un grupo
escultórico  en  bronce.  Power  Contested  (Three  Graces  in  Unstable  Equilibrium) analiza  las
relaciones entre la  velocidad, la  competición y el  machismo como fuentes generadoras de
violencia.  Power Contested  forma parte de un conjunto titulado  Da Capo, la notación en la
partitura para indicar al músico que debe reanudar la ejecución de la obra desde el principio. Y
es la imagen de la mujer primigenia, de la Venus de Willendorf multiplicada por tres, símbolo
arcaico de civilización lo que contrapone en inestable equilibrio al símbolo de masculinidad,
fuerza  y  expresión  de  amenaza  y  dominio  que  representa  la  rueda  de  la  competición
automovilística. 

12. JUAN UGALDE
(Bilbao, 1958)

Extraviadas las garzas, 2003. Mixta sobre lienzo y collage.

En los años 80, Ugalde perteneció al colectivo Estrujenbank de tendencia pop. Desde 1991 en
que se disuelve el grupo, su obra adquiere un tono más naturalista incorporando la fotografía
a la que aplica gesto pictórico y collage. La imagen es solo un punto de partida porque tanto el
tratamiento de la fotografía como el concepto son claramente pictóricos, disolviendo así los
límites entre lenguajes. 

Extraviadas las garzas atrapa un fragmento de la desolación del ser humano. La vida en las
chabolas  es  un  tema  recurrente  en  Ugalde  junto  a  la  especulación  urbanística  o  la
contaminación. Temas que le sirven para retratar críticamente, aunque con humor e ironía, la
sociedad española contemporánea. El collage absurdo de imágenes extraídas de las revistas de
moda junto a elementos característicos como los azulejos, componen aquí una obra extraña,
ácida e incisiva.

13. EULÀLIA VALLDOSERA

(Villafranca del Penedés, Barcelona, 1963)

El ombligo del mundo: La Panxa de la Terra: Fragment IV, 1993. Fotografía sobre tabla.
El ombligo del mundo: La Panxa de la Terra: Escombrada IV, 1993. Fotografía sobre tabla.

Formada en Barcelona, se traslada en los 90 a los Paises Bajos donde define el carácter tan
personal  de su creación artística:  una obra de corte conceptual  relacionada con su propio
cuerpo y la auto representación del que parte como materia primigenia de sus fotografías,
instalaciones y  performances.  Le  preocupan los  aspectos  formales  del  objeto artístico que



niega y concede gran importancia al proceso creativo: usando materiales pobres que combina
y trastoca, otorgando a los objetos cotidianos significados y apariencias espectrales con una
puesta en escena de dimensión teatral, narrativa y dinámica, al límite de la verosimilitud. 

La Panxa de la Terra es parte de un proyecto que la artista desarrolla desde 1990-2000 titulado
El Melic del Món,  génesis  fundamental  del trabajo de Valldosera donde emplea “desechos
impersonales” o “ruidos del  discurso de la  razón”:  colillas,  migas de pan, motas de polvo,
arrugas de las sábanas, etc… En La Panxa de la Terra, la artista despliega las colillas en un suelo
de lona de algodón, dispuestas meticulosamente para componer fragmentos del cuerpo de
una mujer, el suyo mismo. Después, con una escoba de jardín, procede a barrerlos negando
ese mismo cuerpo, solo real en cuanto rastro, sombra y apariencia. Un proceso que grabará en
video y que fijará en fotografías. Las colillas y la ceniza tejen un discurso feminista en torno a lo
efímero, la vida, el acto de inspirar y espirar, la meditación, el consumo, además de evocar en
a las viejas divinidades telúricas que evocan un pasado matriarcal. 

Información práctica

MACA. Museo de Arte Contemporáneo de Alicante

Plaza Santa María 3. 03002 Alicante

T.: 965 213 156

Horarios:

De martes a sábado, de 10:00 a 20:00 h.

Domingos y festivos, de 10:00 a 14:00 h.

Lunes cerrado

Entrada libre

Visitas guiadas sin cita previa:

Domingos y festivos a las 12 h.

Visitas escolares previa cita:

El MACA proporciona un servicio de visitas dinamizadas para grupos, tanto a las colecciones 
permanentes como a la exposición temporal, previa reserva en el teléfono 965 213 156 o en el 
correo: educacion@maca-alicante.es

El museo cuenta con una biblioteca especializada en arte contemporáneo de acceso público.

Horario:

De martes a viernes de 9 a 14 horas



ESPAIS DE RESISTÈNCIA
Colección Fundación Caja Mediterráneo

MACA, Museu d´Art Contemporani d´Alacant
Març-juny 2016
Exposició organitzada y produïda per l´Ayuntament d´Alacant

La  Col·lecció  Fundación  Caja  Mediterráneo  està  composta  per  213  obres  d’art.  Pintura,
dibuix,escultura,  fotografia,  video,  instal·lacions,  tècniques digitals… que recorren l’obra de
126  artistes  imprescindibles  en  el  panorama  espanyol  contemporani,  des  de  la  transició
democràtica fins als nostres dies. La Col·lecció està dipositada en el MACA, gràcies al conveni
subscrit per l’Ajuntament d’Alacant i la Fundación Caja Mediterráneo.

Espais de resistència reuneix una sèrie d’obres que cerquen espectadors crítics. Qüestionant la
realitat social i política, la societat de consum, els mitjans de comunicació, la publicitat, l’espai
públic i la presència del poder i els seus mecanismes d’inclusió i exclusió social, aquests artistes
plantegen obres incòmodes, àcides, provocatives… Una proposta transversal on el procés de
creació artística es converteix en la pròpia obra o que construeix i deconstrueix una realitat
fragmentària. I artistes que articulen propostes on el llenguatge es converteix en protagonista i
el text adquireix tanta importància com la imatge.

A través de nous formats, llenguatges, suports i tècniques contemporànies, video, fotografia,
instal·lació, programes informàtics o fins i  tot a través de la pintura i  l’escultura,  les obres
mostrades  reclamen sempre  un  espectador  actiu  i  compromès.  Hereves  de  les  pràctiques
conceptuals desenvolupades a Espanya, especialment a Catalunya i Andalusia en els anys 60 i
70,  aquestes  obres  dibuixen un paisatge de transgressió  dels  comportaments  artístics  que
arriba a desmaterializar  l’art  o a construir-lo amb arxius,  documents,  fragments d’imatges,
objectes quotidians, materials pobres com la pols o les burilles i andròmines estranyes que
adquireixen altres significats més poètics.

L’art funciona així com a resistència. Els artistes només contemplen el seu procés creatiu des
de la transcendència social, des de l’enfrontament al poder, però també des de la paradoxa,
l’humor o la ironia.  L’art  com a denúncia però també com a forma de canviar el  món. La
pràctica artística es converteix així en l’única arma de supervivència.



Artistes

ANTONI ABAD (Lleida, 1956)

Ego, 1999. 1. Projecció informàtica.

Artista multidisciplinari, Abad treballa amb la pintura, l’escultura, la fotografia, el video o l’art
nu convertint-se en un dels creadors més singulars en l’ús artístic de les no· ves tecnologies
com a plataformes  de recerca  creativa,  moltes  vegades de  forma col·lectiva.  Llicenciat  en
Història de l’Art per la Universitat de Barcelona es va iniciar en el dibuix i en la pintura però es
va  sentir  atret  pel  volum  destacant  amb  nous  plantejaments  en  l’escenari  artístic  català:
escultures  en  diversos  materials,  “blans”  com  la  goma-escuma,  i  “rígids”  com  la  fusteria
industrial tipus mecano. La seua obsessió per mesurar el temps i l’espai està en el fons de totes
les seues obres.

“Ego” és  una projecció generada per  un programa informàtic  que desvetla  les  connexions
entre  el  llenguatge  i  la  percepció  visual.  Una  colònia  de  mosques  es  dedica  a  escriure
infinitament la paraula Ego (Jo en llatí). Cada insecte està programat per a situar-se on estan
les lletres que no són visibles fins que les mosques es posen en elles. Es queden preses de
potes fins que es completa la paraula i es dispersen per a tornar a començar; un bucle sense
principi  ni  fi,  atrapat  en  el  temps.  A  través  del  mis·  satge  emès  per  aquesta  comunitat
d’animals,  xicotets,  domèstics,  gregaris  (com  l’home),  Abad  reflexiona  entorn  de  la
representació  ideal  del  jo  amb  una  escultura  visual  formalment  molt  atractiva.  Voluntat
d’experimentació, ironia i crítica en els treballs de l’artista.

JOAN BROSSA (Barcelona, 1919-1998)

Transhumancia, 1989. Poema objecte.

Joan Brossa i Corb és poeta, un artista literari, escènic, visual, objectual i un dels renovadors
més  significatius  de  la  modernitat.  Capaç  d’expressar  el  seu  pensament  poètic  utilitzant
imatges  visuals,  l’obra  de Joan Brossa:  poemes,  obres  de teatre,  poemes  objecte,  accions
musicals, guions de cinema, poemes visuals, etc… li han situat entre els creadors conceptuals
més rellevants del segle XX. És un referent internacional i mestre de diverses generaci· ons
d’artistes espanyols, especialment de l’art conceptu· al i de les pràctiques artístiques entorn de
llenguatge que es desenvolupen a Catalunya en els anys 60 i 70. Una obra universal, sagaç,
crítica, irònica i fonamentalment lliure que manté tota la seua vigència.

Va començar a escriure durant la Guerra Civil i al seu retorn a Barcelona, va contactar amb el
poeta surrealista Joan Vicent Foix que li va suggerir no abandonar mai l’aspecte formal del
poema, amb Joan Prats que li va obrir la seua biblioteca d’avantguarda i amb Joan Miró que va
ampliar el seu imaginari. El poeta brasiler Joao Cabral de Melo li retorna el contacte amb la
realitat quotidiana i l’incità a conèixer el marxisme. L’obra de Brossa guanya en profunditat
política i assumeix un compromís social que mai abandonarà. En 1947 va fundar la revista Dau
al Set al costat dels pintors Ponç, Tàpies, Cuixart i Tharrats, el crític Cirlot i el filòsof Arnau Puig,
grup que es convertiria en referència cabdal per a l’avantguarda artística catalana de l’època.



Experimenta des dels anys 50 amb l’”objet trouvé” però és a partir dels anys 70 i  amb un
missatge incisiu quan Brossa manipula els objectes per a aprofundir en el seu sentit atorgat
sempre a través del títol.  Transhumància  és un poema objecte. En aquest cas, un ma· letí
marcat amb signes escrits en guix reflexiona sobre el viatge que un metge realitza pels camins
d’un poble a un altre però també des del naixement a la mort a través de la vida.

DIONISIO GONZÁLEZ (Gijón, 1965)

Buraco quente, 2004. Fotografia sobre metacrilat. 

Va  estudiar  Belles  arts  a  Sevilla  i  va  ampliar  estudis  en  imatge  assistida  per  ordinador,
estampació artística, ci· nema i televisió, fins a aconseguir el Doctorat en Belles Arts amb una
tesi  sobre  L’Estètica  de  l’Horror,  romanent  com  a  docent  en  la  mateixa  universitat.  Va
desenvolupar primer un treball  escultòric  reutilitzant la imatge publicitària i  els mitjans de
comunicació per a finalitats de “activisme” artístic, de resistència, fins a configurar una obra
extensa on la fotografia, l’arquitectura, el disseny, la tecnologia digital o el video conformen el
món barroc d’un dels artistes més interessants del panorama artístic espanyol.

Buraco Quente  és una hermosa fotografia  que fa visible  la  pobresa.  Pertanye a una sèrie
titulada Cartografia para a Remoçao que l’artista va treballar des de 2004 a 2007 en un viatge
a l’interior  de les  favelas  de Sao Paulo i  Rio  de Janeiro.  Obsessiva  i  radical  fascinació  per
aquesta arquitectura sense arquitecte, l’artista ens proposa una intervenció parcial d’aquests
espais caòtics. Aqueixes estructures constructives per a la resignació naixen des de la poètica
de l’objecte oposat i  posen de manifest  una profunda preocupació política. Favelas com a
signes d’ex· clusió i naufragi social que solament poden redimir a l’home si es conserven com a
espais de la memòria històrica, com a arquitectures per a la resistència.

FEDERICO GUZMÁN (Sevilla, 1964)

Fuego verde, 2006 Acrílic sobre llenç. 

Miss Malandra, 2006. Acrílic sobre llenç. 

Va ser un dels més joves artistes de la truncada Nova Figuració Sevillana que va revolucionar el
panorama artístic nacional a la fi dels anys vuitanta. Vinculat a la galeria La Máquina Española
va començar practicant una pintura conceptual que va derivar cap a maneres d’actuació al·
ternatives  en  l’àmbit  artístic  i  social  i  en  la  participació  en  col·lectius  revolucionaris  que
posaven en dubte la idea mateixa de l’art. Durant la seua estada a Colòmbia a la fi dels 90, es
compromet amb l’entorn natural: l’art ha de ser una eina per a canviar la societat. Va iniciar
així  un viatge a la  geografia metafòrica de les plantes mentre envaïa les seues obres d’un
dinamisme  vitalista,  pintures  que  incitaven  a  l’entusiasme,  plenes  de  cromatisme  mentre
disseccionava el sentit de la creació universal a través de les referències vegetals.

Miss Malandra i  Foc verd  tenen com a referència la natura. Formen part d’una performance
titolada “El mercado arrollador”. Miss Malandra representa la piconadora que amenaça amb
destruir les fruites col·locades en el sòl que representen la diversitat de productes comestibles
autòctons colombians. El mercat acaba així amb l’economia local. Foc verd naix després de
conèixer el tabac bioluminescent, fruit de l’experiment en el qual es van barrejar per primera
vegada gens d’una planta i un animal: tabac



ROGELIO LÓPEZ CUENCA (Nerja, Málaga, 1959)

...Life, 1988. Óleo sobre llenç.

Hat Home, 1992. Óleo sobre paper fotogràfic. 12 peces.

Llicenciat  en Filosofia  i  Lletres,  membre en els  80  del  col·lectiu  malagueny Agustín  Parejo
School, López Conca sempre va apostar per una temàtica on art, política, espai públic i societat
de consum tingueren un caràcter de crítica i reflexió. Proper a l’estètica del pop nord-americà i
als debats lingüístics que d’ell es deriven, ha recorregut a els materials visuals de la publicitat,
la televisió, les revistes, senyals de trànsit, mapes, o icones etc… per a articular propostes on el
llenguatge es converteix en protagonista. Significat i  significant conformen no solament un
missatge sinó una plàstica de profund sentit crític i agut sentit de l’humor.

Life és un joc de paraules conceptual que es plasma mitjançant colors molt vius disposats en
taques planes. Un collage on el text té la mateixa importància que la imatge i es descobreix el
missatge: “A Critically Transformed Every day Life” a manera de jeroglífic visual.

Home  is  where  hat  is  és  el  missatge  ocult  de  les  lletres  pintades  sobre  els  rostres  de
personatges  públics  amb barrets,  que  solament  es  llig  quan  el  fragment  es  converteix  en
unitat. I així el text adquireix la mateixa importància que la imatge. La denúncia i el compromís
social a través dels jocs lingüístics i la contraposició irònica d’imatges...

PEDRO MORA (Sevilla, 1961)

Dust Bowl, 2005. Instalació.

Reversible Destiny, 2005. Fotonarració.

Va estudiar Belles arts a Sevilla i va exercir com a docent encara que es va traslladar a Nova
York  on va residir  la  dècada dels  90.  Allí  va  abandonar la  pràctica pictòrica en favor  d’un
territori  interdisciplinari  i  tridimensional,  més  pròxim  a  l’objetualitat  escultòrica  i  a  la
hibridació pròpia de la instal.lació. Mora transita pel concepte de procés: formats, tècniques i
suports que descobreixen la manera de construir o deconstruir l’obra mostrada. Investiga la
naturalesa de l’objecte i  practica  estratègies  de dislocació i  fragmentació  que enfronten a
l’espectador amb el temps detingut, amb les ruïnes borses de productes alimenticis, les restes
del consum irrefrenable que caracteritza i obsessiona l’ésser humà.

Dust  Bowl  és  una  imatge  petrificada  de  tasses,  plats  i  bols,  objectes  trencats  i  tornats  a
compondre,  coberts  per  una  arenisca  blanca  dins  d’una  urna  colpejada  i  esquerdada,
representant un món fet a trossos i recompost. Fragments novament units, en una estranya
desfiguració, en un deliberat desordre que produeix un desassossec fantasmal i ens situa en un
temps irreal.  Reversible Destiny  és una foto narració composta per 40 imatges que pot ser
llegida en dos sentits. Des de l’objecte al fragment o des de la pols al paisatge. L’artista narra el
succés, la qual cosa esdevé mentre astella una cadira de fusta i la recompon deixant-la en el
mateix lloc. Produeix clevills, trencats, i fragments però no resta sinó que afig. 

CARLOS PAZOS (Barcelona, 1949)

Tránsito de lágrimas embarrancadas. El Porvenir, 2007



Instalació. Objectes diversos i llum elèctrica.

Artista experimental. Estudia arquitectura, filosofia, disseny i història de l’art. Carlos Pazos es
va  formar  en  la  tradició  de  l’art  pop  i  la  cultura  dels  materials  de  l’art  formant  part  del
conceptual  català  dels  anys 70 sent un dels  seus  més crítics  més rotunds.  Des de la  seua
mostra titulada

“Vaig a fer de mi un estel” de 1975, es va situar en un lloc indeterminat entre la ironia i el
ridícul que no ha abandonat des d’aleshores. Una posició fràgil, heterodoxa i marginada per la
crítica, que es defineix per una obra atrapada en espais d’ocultació, darrere d’una màscara
narcisista o de recarregades posades en escena on les poètiques objectuals i el gust pel Kitsch
recorren un temps que va de la denúncia a la riallada.

Acumulador  d’objectes,  els  seus  “cachivaches”  de  gran  potencial  evocatiu  són  fragments
autobiogràfics que componen una crònica estètica carregada de malenconia. Aquesta galeria
de  souvenirs  conforma  una  obra  complexa  on  Pazos  atorga  significat  a  cada  objecte.
Aparentment desconnectats les botelles d’aigua Evian d’edició limitada, les caixes de fruita, la
maleta, el flexo, la xicoteta catifa, el vaixell de fusta o la ceràmica de Vallauris plasmen una
història plena de records,  Tránsito de lágrimas embarrancadas. El Porvenir.  L’artista acumula
els objectes més diversos i  els  compon com a paraules o frases d’un text.  Des del  poema
objecte de Joan Brossa a l’objecte surrealista, des de Duchamp a Warhol, la importància de la
paraula  és  fonamental  en  el  treball  de  Carlos  Pazos  fortament  impregnat  d’es·  criptura  i
col·leccionisme.

ANTONI MUNTADAS (Barcelona, 1942)

On Translation: Jauf / Miedo, 2007. Gravació digital.

Va estudiar en l’Escola d’Enginyers Industrials de Barcelona i des de 1971 viu i treballa a Nova
York.  L’artista utilitza  en els  seus projectes tots els  mitjans tècnics possibles:  la  fotografia,
video,  arquitectura,  publicacions,  internet  i  instal·lacions  multimèdia.  En  les  seues  obres
conflueix l’art i la tecnologia mentre treballa assumptes socials, polítics i de comunicació, així
com  la  relació  entre  l’espai  públic  i  privat  dins  d’un  marc  social,  i  investiga  els  canals
d’informació i la forma en què són utilitzats per a censurar informació o promulgar idees. “Se
cerquen espectadors crítics”.

Amb el títol general On translation, Muntadas ha presentat més de 30 projectes des de 1995,
reflexionant sobre el concepte de traducció i interpretació des d’una perspectiva que abasta
qüestions culturals, lingüístiques, polítiques i econòmiques.

On Translation: Jauf  tracta d’explorar “com la por –una construcció cultural/sociològica que
sempre remitent a l’àmbit polític i econòmic- és una emoció traduïda a banda i banda de la
frontera  des  de perspectives  molt  diferents”.  Una sèrie  d’entrevistes  a manera  de collage
visual: imatges de context, cites, titulars de premsa, etc… aprofundeixen en el fenomen de
l’emigració en la frontera entre Espanya i el Marroc, entre Orient i Occident amb les seues
repercussions de política internacional, d’ordre econòmic mundial, de religió o de llengua.

ESTER PARTEGÀS (La Garriga, Barcelona, 1972)



Polylumpios Tetraflacidontics (R.O.W.B), 2003. Acrílico sobre paper.

Polylumpios Tetraflacidontics (B.R.B), 2004. Esmalt sobre acetat.

Després de llicenciar-se en Belles arts a Barcelona, Partegàs es va traslladar a EUA on resideix
des  de  fa  diversos  anys.  Artista  multidisciplinari  en  les  seues  obres,  de  clara  vocació
escultòrica,  combina  tècniques  i  formats  diversos:  la  instal·lació,  el  vídeo,  la  pintura,  la
fotografia el dibuix o els treballs murals sobre paret.

Desenvolupa una recerca artística entorn de la societat de consum i els seus desfets, com a
metàfora de la degradació i banalització del capitalisme. Amb un llenguatge proper al Pop,
Partegàs  sorprèn  proposant  lectures  inquietants  i  trastocant  els  missatges  publicitaris.
Manifesta així el poder de la paraula enfront de la imatge en una estratègia de resistència
lingüística  derivada  de  l’art  conceptual.  Partegàs  està  profundament  interessada  en  el
comportament de l’ésser humà immers en la ciutat contemporània, un paisatge que esmicola
a través d’espais comuns de pas (centres comercials, sales d’espera), llocs sense sentit, no llocs
cap  al  no-res  on  només  té  sentit  el  consum  irrefrenable  i  les  seues  restes,  que  l’artista
converteix en motiu artístic.

Polylumpios Tetraflacidontics  és una sèrie de pintures que prenen com a motiu les etiquetes
multicolors  de  borses  de  productes  alimenticis,  les  restes  del  consum  irrefrenable  que
caracteritza  i  obsessiona  l’ésser  humà.  Fragments  indestructibles:  vinils,  acetats,  plàstics,
resines amb llargues llistes de colorants, conservants o emulsionants, on l’artista posa la lupa,
literalment. De forma augmentada es mostren algunes de les lletres d’aquests ingredients:
ironia  i  crítica,  denúncia  que  provoca,  paradoxalment,  obres  brillants  i  extremadament
atractives. 

CARLOS PAZOS (Barcelona, 1949)

Tránsito de lágrimas embarrancadas. El Porvenir, 2007

Instalació. Objectes diversos i llum elèctrica.

Artista experimental. Estudia arquitectura, filosofia, disseny i història de l’art. Carlos Pazos es
va  formar  en  la  tradició  de  l’art  pop  i  la  cultura  dels  materials  de  l’art  formant  part  del
conceptual  català  dels  anys 70 sent un dels  seus  més crítics  més rotunds.  Des de la  seua
mostra titulada

“Vaig a fer de mi un estel” de 1975, es va situar en un lloc indeterminat entre la ironia i el
ridícul que no ha abandonat des d’aleshores. Una posició fràgil, heterodoxa i marginada per la
crítica, que es defineix per una obra atrapada en espais d’ocultació, darrere d’una màscara
narcisista o de recarregades posades en escena on les poètiques objectuals i el gust pel Kitsch
recorren un temps que va de la denúncia a la riallada.

Acumulador  d’objectes,  els  seus  “cachivaches”  de  gran  potencial  evocatiu  són  fragments
autobiogràfics que componen una crònica estètica carregada de malenconia. Aquesta galeria
de  souvenirs  conforma  una  obra  complexa  on  Pazos  atorga  significat  a  cada  objecte.
Aparentment desconnectats les botelles d’aigua Evian d’edició limitada, les caixes de fruita, la
maleta, el flexo, la xicoteta catifa, el vaixell de fusta o la ceràmica de Vallauris plasmen una



història plena de records,  Tránsito de lágrimas embarrancadas. El Porvenir.  L’artista acumula
els objectes més diversos i  els  compon com a paraules o frases d’un text.  Des del  poema
objecte de Joan Brossa a l’objecte surrealista, des de Duchamp a Warhol, la importància de la
paraula  és  fonamental  en  el  treball  de  Carlos  Pazos  fortament  impregnat  d’escriptura  i
col·leccionisme.

PEDRO G. ROMERO (Aracena, Huelva, 1947)

Sin título F 226/F297, 1988-1990. Fotografies processades amb iode. 12 peces.

Archivo  Fx:  La  ciudad  vacía:  La  Casa  (Arquitectura  prematura),  2005.  Video.  Amb  la
col.laboració d’Israel Galván.

Pedro G. Romero va estar vinculat a mitjan anys 80 al grup d’artistes conceptuals andalusos. Se
li reconeix com a escriptor, artista, conferenciant, crític, actor, músic o activista cultural. La
indagació sobre la imatge, en els seus diferents vessants, com a punt de resistència enfront del
discórrer del temps (històric, biològic, psicològic, verbal), lluitant contra la mort és referent
continu de tota la seua obra.

En  1988-1989,  va  realitzar  la  sèrie  La  sección  áurea,  a  la  qual  pertany  aquesta  obra,  on
presenta de forma individual a diferents persones amb una aurèola al voltant del cos, al fons o
darrere,  jugant  així  amb  tots  els  sentits  possibles  del  terme  “aura”,  atorgats  des  del
Renaixement  fins  a  Walter  Benjamin.  La  imatge  convertida  en  temps  detingut,  en  instant
congelat  i  la  preocupació  per  la  identitat  de  l’individu.  Imatge  i  aparença  en  múltiples
desdoblaments del jo que es multipliquen fins a conformar una multitud.

Des de finals dels anys 90, Pedro G. Romero està treballant en un vast projecte titulat Arxiu FX
al que pertany el vídeo  Arquitectura prematura: La Casa,  en el qual s’arrepleguen tot tipus
d’imatges, documents i reflexions sobre la iconoclasia que es va produir per motius polítics a
Espanya entre 1845 i 1946. Romero relaciona aquests episodis de radicalitat incendiària per
part  dels  militants  anticlericals  amb  els  grans  debats  de  l’avantguarda  artística,  inclosa
l’arquitectònica del  moviment  modern,  la  que construeix  la  ciutat  moderna deixant fóra  a
l’home. Amb l’ajuda d’Israel Galván, Romero marca l’única casa “alliberada” de Badía del Vallés
que no és habitatge social i per tant juga en el lliure mercat immobiliari.

FRANCESC TORRES (Barcelona, 1948)

Power Contested (Three Graces in Unstable Equilibrium), 1993. Materials diversos.

Artista  pioner  de  la  instal·lació,  Francesc  Torres  s’inicia  en  les  pràctiques  conceptuals  i
lingüístiques de l’art català de finals dels primers anys 70 formant part del cèlebre  Grup de
Treball. Poeta experimental, arriba a la pràctica artística a través de la recerca del llenguatge,
influït per Brossa. Torres es posiciona com a artista des de la militància política després de la
seua estada a París on arriba per a treballar amb l’escultor Piotr Kowalski sent testimoni de les
revoltes socials i culturals de Maig del 68.

La  seua llarga  estada  a  Nova York  i  la  seua  inclusió  en el  mitjà  artístic  nord-americà  han
conformat dos tipus de contingut en les seues obres: unes primeres datades en els 70, on



l’artista interactuava amb el públic, l’espai i el temps convertint el seu cos en suport dels seus
performances,  vídeos i  fotografies,  i  altres més tardanes dels  anys 80 i  90 on assumeix la
història, la memòria i la cultura actual com a argument i motor de les seues instal.lacions. Amb
elles  reflexiona  críticament  sobre  les  diverses  manifestacions  de  la  cultura,  la  política,  la
memòria i el poder.

Una roda de Fórmula 1 gastada en competició sosté en inestable equilibri un grup escultòric en
bronze. Power Contested (Three Graces in Unstable Equilibrium) analitza les relacions entre la
velocitat, la competició i el masclisme com a fonts generadores de violència. Power Contested
forma part d’un conjunt titulat Da Capo, la notació en la partitura per a indicar al músic que ha
de reprendre l’execució de l’obra des del principi. I és la imatge de la dona primigènia, de la
Venus de Willendorf  multiplicada per tres, símbol arcaic de civilització el que contraposa en
inestable  equilibri  al  símbol  de  masculinitat,  força  i  expressió  d’amenaça  i  domini  que
representa la roda de la competició automobilística.

JUAN UGALDE (Bilbao, 1958)

Extraviadas las garzas, 2003. Mixta sobre llenç i collage.

En els anys 80, Ugalde va pertànyer al col·lectiu Estrujenbank de tendència pop. Des de 1991
en què es dissol el grup, la seua obra adquireix un to més naturalista incor porant la fotografia
a la qual aplica gest pictòric i collage. La imatge és solament un punt de partida perquè tant el
tractament de la fotografia com el concepte són clarament pictòrics, dissolent així els límits
entre llenguatges.

Extraviadas las garzas  atrapa un fragment de la  desolació de l’ésser  humà. La vida en les
barraques  és  un  tema  recurrent  en  Ugalde  al  costat  de  l’especulació  urbanística  o  la
contaminació.  Temes que li  serveixen per a retratar críticament,  encara que amb humor i
ironia,  la  societat  espanyola  contemporània.  El  collage  absurd  d’imatges  extretes  de  les
revistes de moda al costat d’elements característics com els taulells, componen ací una obra
estranya, àcida i incisiva.

EULÀLIA VALLDOSERA (Villafranca del Penedés, Barcelona, 1963)

El ombligo del mundo: La Panxa de la Terra: Fragment IV,1993. Fotografia sobre taula.

El ombligo del mundo: La Panxa de la Terra: Escombrada IV,1993. Fotografia sobre taula.

Formada  a  Barcelona,  es  trasllada  en  els  90  als  Països  Baixos  on  defineix  el  caràcter  tan
personal de la seua creació artística: una obra de tall conceptual relacionada amb el seu propi
cos i l’acte representació del que par· teix com a matèria primigènia de les seues fotografies,
instal·lacions i performances. Li preocupen els aspectes formals de l’objecte artístic que nega i
concedeix gran importància al procés creatiu: usant materials pobres que combina i trastoca,
atorgant als objectes quotidians significats i aparences espectrals amb una posada en escena
de dimensió teatral, narrativa i dinàmica, al límit de la versemblança.

La Panxa de la Terra és part d’un projecte que l’artista desenvolupa des de 1990-2000 titulat El
Melic del Món, gènesi fonamental del treball de Valldosera on empra“deixalles impersonals” o



“sorolls del discurs de la raó”: burilles, molles de pa, pols, arrugues dels llençols, etc… En La
Panxa  de  la  Terra,  l’artista  desplega  les  burilles  en  un  sòl  de  lona  de  cotó,  disposades
meticulosament per a compondre fragments del cos d’una dona, el seu mateix.

Després, amb una granera de jardí, procedeix a agranarlos negant aqueix mateix cos, solament
real en tant que rastre, ombra i  aparença. Un procés que gravarà en video i  que fixarà en
fotografies. Les burilles i la cendra teixeixen un discurs feminista al voltant de l’efímer, la vida,
l’acte  d’inspirar  i  espirar,  la  meditació,  el  consum,  a  més  d’evocar  a  les  velles  divinitats
tel·lúriques que evoquen un passat matriarcal.

Información práctica

MACA. Museu d’Art Contemporani d’Alacant

Plaça Santa María 3

03002 Alacant

T.: 965 213 156

Horaris:

De dimarts a dissabtes, de 10:00 a 20:00 h.

Diumenges i festius, de 10:00 a 14:00 h.

Dilluns tancat

Entrada lliure

Visites guiades sense cita prèvia:

Diumenges i festius a les 12 h.

Visites escolars amb cita prèvia: El MACA proporciona un servici de visites dinamitzades per a
grups, tant a les col.leccions permanents com a l’exposició temporal, prèvia reserva al telèfon:
965 213 156 o en el correu: educacion@maca-alicante.es

El Museu té una biblioteca especialitzada en art contemporani d’accés públic.

Horari:

De dimarts a divendres de 9 h. a 14 h.

Per a qualsevol consulta: biblioteca@maca-alicante.es


