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ARQUITECTURES PER L’ART  
// CHRISTIAN LEIBENGER   
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La passió de l’ésser humà per col·leccionar es remet als 

temps del neolític, en què tenim constància de col·leccions 

d’objectes, els quals ja s’atresoraven bé per la seva for-

ma, color o textura peculiars. A partir d’aquí, el fet de 

col·leccionar se succeeix al llarg de la història de la huma-

nitat, des de col·leccions d’objectes preciosos, botins de 

guerra, relíquies religioses fins a didals i altres curiositats.

  L’afany de col·leccionar pot tenir el seu origen amb fins 

d’estudi, acadèmics, religiosos... A les tombes egípcies 

s’enterraven els morts juntament amb els seus objectes 

de valor perquè en continuessin disposant a l’altra vida; 

per tant, tenien una aura mística o supersticiosa, segons 

es miri. Finalment, també es dona el col·leccionisme amb 

finalitats estètiques i culturals, encara que, d’alguna ma-

nera, sempre va lligat a un cert grau d’ostentació.

  Als seus inicis, les col·leccions d’objectes trobaven el seu 

lloc en espais o edificis dedicats a altres usos, com bibliote-

ques a l’Imperi neoasiri, en temples dedicats a l’adoració de 

les muses a l’antiga Grècia, a les esglésies i catedrals una 

mica més endavant a l’època de l’edat mitjana, en salons 

privats durant el renaixement i no és fins passada la Revo-

lució Francesa que aquestes col·leccions són confiscades 

de mans de la reialesa i són mostrades en edificis dedicats 

a la seva exposició d’una manera exclusiva, fet que suposa 

l’aparició dels primers museus públics, com el Louvre, el 

1793; el Museu Kaiser Friedrich a Berlín, el 1797...

  Aquestes primeres col·leccions ocupaven les estances 

reials on els monarques, emperadors o emperadrius les 

havien estat col·leccionant al llarg del temps. Es tractava 

de col·leccions pròpies que anaven ampliant amb les com-

prades a d’altres personatges de la noblesa. En algun cas, 

aquests primers museus van ocupar espais que no estaven 

destinats a aquest ús, com ara el Museu Britànic que el 

1759 va ocupar la casa de la família Montagu a Londres. A 

partir d’aquí, el creixement de les col·leccions i la voluntat 

de mostrar-les en condicions més favorables provoca les 

ampliacions dels edificis existents i la construcció de noves 

edificacions destinades a museu pròpiament. Del Palau 

d’Hivern inicial on Caterina II va començar a albergar les 

seves col·leccions, l’Hermitage s’ha anat desplegant fins a 

ocupar els sis palaus que omple a dia d’avui.

  Aquests grans museus primigenis eren contenidors de 

col·leccions diverses, tant d’art, arqueologia o història, 

tot allò col·leccionable cabia al seu interior, però amb el 

temps, les col·leccions s’han anat segregant i els museus 

especialitzant, de manera que apareixen els d’història, 

d’arqueologia… fins i tot pel que fa a l’art, l’especialització 

es produeix per èpoques, Museu d’Art Medieval, d’Art 

Modern, d’Art Contemporani…

  A la dècada dels anys 90 del segle xx els museus es 

van convertir en l’equivalent a les catedrals gòtiques; edi-

ficis singulars, de grans llums i dimensions, amb una litúr-

gia definida pel silenci, el repòs i la contemplació, on els 

arquitectes podien desplegar els seus deliris creatius amb 

la voluntat d’aixecar icones a la ciutat que els contractava. 

Un d’aquests casos és el Museu d’Art Contemporani de 

Barcelona, construït el 1995 per Richard Meier, un museu 

de nova planta, que troba el seu encaix dins d’un Pla de 

Renovació Urbana del Nucli Antic de la ciutat de Barcelona, 

que pretenia aprofitar els espais lliures existents o crear-

ne de nous, per albergar diferents institucions culturals 

i activar, d’aquesta manera, el seu entorn. És en aquest 

context en què Meier desplega la seva paleta neoraciona-

lista combinant puresa geomètrica, claredat formal i llum, 

inspirat en els carrerons del Raval, la verticalitat de les 

façanes i el sol del mediterrani. Es tracta d’un projecte 

fruit d’una època determinada en què les ciutats es con-

vertien en col·leccions d’arquitectura d’autor en les quals 

el que importava era el posicionament a escala mundial

més que no pas el funcionament intern.

  Avui dia, pel que fa a casa nostra en particular, la 

tendència ha canviat totalment, fruit segurament també 

d’un moment econòmic i un futur més incerts. S’aposta 

per institucions més contingudes, d’àmbit local o regio-

nal, de menor escala, amb més atenció a l’encaix social 

i mediambiental de l’edifici, apostant per la seva integra-

ció a l’entorn, no només arquitectònica, sinó també de  

caràcter programàtic, emfatitzant els programes públics i 

educatius. En aquest sentit, cal comentar l’existència dels 

centres d’art contemporanis, a cavall entre el museu i la 

galeria d’art, amb un cert suport institucional municipal, 

i que pretenen garantir una presència bàsica de les arts 

visuals contemporànies al país per ajudar a equilibrar  el 

teixit artístic al conjunt de Catalunya i d’aquesta manera 

diversificar l’excessiva centralització de les expressions 

artístiques a la ciutat de Barcelona. Entre ells La Panera a 

Lleida, l’ACVIC, el Bòlit a Girona, el Mèdol a Tarragona, el 

MAC a Mataró, la Tecla Sala a l’Hospitalet de Llobregat, 

Lo Pati a Amposta i la Fabra i Coats a Barcelona.

   El MAC de Mataró és un centre d’art contemporani, 

hereu del clausurat Can Xalant, que s’ubica a l’edifici de 

l’antiga presó de Mataró, primera presó panòptica de 

l’Estat espanyol, obra de l’arquitecte Elies Rogent. Es trac-

ta, en aquest cas, d’un centre que utilitza una edificació

existent, protegida patrimonialment, cosa que en dificulta 

la intervenció per adequar-lo a unes condicions climàti-

ques i lumíniques molt estrictes que requereixen certes 

obres d’art i amb uns espais molt definits pel seu antic ús, 

que condicionen les possibilitats d’exposició o, si més no, 

requereixen de més creativitat a l’hora de fer-ho.

  Pel que fa a la situació global, des de la primera dècada 

dels anys 2000 continuen proliferant aquests grans mu-

seus d’art contemporani, sobretot en altres llocs del món 

que estan despertant econòmicament, en un desplega-

ment d’imaginació i formalisme, que ratlla de vegades el ri-

dícul. És el cas de la Xina d’inici de segle o d’algunes exre-

públiques soviètiques farcides de petrodòlars, així com 

d’alguns països del centre i el sud d’Amèrica, on trobem, 

per exemple, el Biomuseu de Panamà, de Frank Gehry.

  I és que, com ja s’ha comentat anteriorment, el 

col·leccionisme i l’ostentació van molt sovint agafades de 

la mà i el que caldria plantejar-se és la participació de 

l’arquitectura en aquest circ sense sentit en què els go-

verns esperen que els nous museus i gratacels facin aflo-

rar una allau d’inversions que faci enlairar les seves eco-

nomies a costa d’uniformitzar cada cop més l’experiència 

del món en què vivim. 

. . . . . . . . . . . . . . . . . . . . . . . . . . . . . . . . . . . . . . . . . . . . . . . . . . . .

Vista de l’edifici de La Presó de Mataró. Fotografia: Mataró 
Art Contemporani; vista de l’edifici del MACBA, [1995].  
Col·lecció MACBA. @ MACBA Museu d’Art Contemporani 
de Barcelona. Fotògraf: Julio Cunill.	
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EL MUSEU COM UN ESPAI
DE CREACIÓ OBERT I ALTRES
UTOPIES URBANES (I RURALS) 
// LÍDIA PORCAR   
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La constant revisió del valor intangible de l’art i la seva 

recepció social, crea nous reptes en l’ús de les infraes-

tructures dels museus d’art contemporani, i en la trans-

formació i convivència amb els d’art modern.

  El museu s’expandeix, dins i fora, i desenvolupa noves 

estratègies, per donar sentit a la seva existència: amplia la 

seva col·lecció intentant restituir els oblits de la ideologia 

institucional del passat, i redefineix l’espai expositiu per a 

una comunitat cada vegada més global, i amb diferents 

trets identitaris. Dona rellevància a la figura del curador 

en la producció d’exposicions, que s’articulen de manera 

diferent en cada mostra, i els espais contemporanis del 

museu són laboratoris de creació oberta.

  Les ciutats perifèriques tenen la seva idiosincràsia 

en la construcció i ús d’espais per a l’art contemporani. 

Des de 1976 el MAMT (Museu d’Art Modern de Tarrago-

na), s’ubica en un edifici de tres cases antigues unides, 

que abans havia estat l’Escola d’Art de la Diputació de 

Tarragona. Tant l’Escola, en el seu dia, com el Museu, 

han donat noves funcions a un edifici vell, amb una reu-

tilització oberta a la ciutat i la preservació de la identitat 

del barri. El MAMT amb l’actual director, Manel Margalef, 

aposta per una cohabitació de la col·lecció d’art modern i 

les noves obres i instal·lacions d’art contemporani. I, com 

en el museu imaginari de Malraux, possibilita crear noves 

associacions i interpretacions de l’exposició.

  En l’anterior número d’Artiga, el 45, la Íria Rodon va 

publicar un article sobre el Mèdol Centre d’Arts Contem-

porànies de Tarragona, on relata com aquest espai situat 

en un altre edifici antic de la ciutat, la Casa Canals, des-

envolupa un «urbanisme cultural», per provar nous usos 

de la ciutat, amb intervencions efímeres i participatives 

en diferents indrets i en construccions en desús, com el 

Banco de España o la Tabacalera. 

  Un altre centre d’art que va néixer amb la intenció de 

generar comunitat, i sense límits d’acció en el territori és 

Lo Pati. Centre d’Art de les Terres de l’Ebre, situat a Am-

posta, on en el passat s’emplaçava el pati de les esco-

les públiques, en la part posterior de l’actual Museu del 

Montsià. De construcció recent (entre el 2007 i 2010), Lo 

Pati disposa d’un espai obert, fins a l’entrada del Centre, 

que invita a ser ocupat, com una plaça pública. Aques-

ta disposició defineix la voluntat d’inclusió, apropiació de 

l’espai públic i participació en el Centre d’Art. 

  L’edifici és un cub de formigó compacte, amb una plan-

ta baixa de vidre a la façana, que li atorga transparèn-

cia i convida a entrar. La façana és utilitzada com a lloc 

d’exposició amb una gran pantalla de vídeo. Jaume Vidal, 

el seu director, vol incidir en la visibilitat del procés creatiu, 

i en aquests moments s’hi està desenvolupant una activi-

tat «Cos i procés» en col·laboració amb el festival Vèrtebra 

Dansa i L’Obrador Espai de Creació, i l’assaig està obert 

al públic. Jaume Vidal afirma que la possibilitat de punt 

de trobada entre artistes i ciutadania que ofereix Lo Pati 

ha fet possible convertir el lloc en un espai viu, amb gran 

afluència de públic. 

  En altres indrets del Camp de Tarragona, com la ciutat 

de Reus, hi ha iniciatives autogestionades per artistes i 

. . . . . . . . . . . . . . . . . . . . . . . . . . . . . . . . . . . . . . . . . . . . . . . . . . . .

curadors. Inserit en les activitats del Centre de Lectura 

de Reus, i fent ús de la Sala Fortuny, es desenvolupa el 

Cicle d’Art Contemporani que actualment dirigeix Aureli 

Ruiz, compartint la programació amb Quim Torres, Quim 

Packard i Jordi Vernis. El treball que han fet durant anys 

diferents artistes, gestors i programadors, ha atorgat 

prestigi a aquesta iniciativa, que neix del voluntarisme i 

l’activisme, i crea un punt d’intensitat en el lloc que ocupa. 

  Fora vila, a la Morera de Montsant (Priorat), se situa 

ADDEND. Equipament per a la recerca, la creació audio-

visual i el pensament crític. Dirigit per Montserrat Cor-

tadellas i Francesc Vidal. L’edifici construït amb fusta és 

sostenible, versàtil i optimitzat energèticament. Està fet a 

la mesura per encabir l’experiència de la llarga trajectòria 

de la Montserrat i el Francesc com a artistes i activistes. 

Autogestionen diferents iniciatives que desenvolupen de-

bats sobre l’entorn rural i les arts visuals. Ofereixen una 

residència per a artistes per desenvolupar projectes rela-

cionats amb el Priorat i editen publicacions. La flexibilitat 

de l’espai és física i conceptual. 

  Per finalitzar, aquest atles incomplet d’espais cons-

truïts, adaptats o ocupats de manera efímera, mencio-

narem el Convent de Santa Anna, patrimoni arquitectònic 

d’Alcover, restaurat per reconvertir-lo en el Convent de 

les Arts. Pensat per ser un espai per a les arts escèni-

ques i residència per a artistes. Mentre se’n finalitza la 

reconstrucció, Aleix Antillach hi autogestiona el cicle Par-

lem Contemporani?, dedicat a les arts visuals, la perfor-

mance i les instal·lacions efímeres, que ocupen la part 

del Convent que no està restaurada totalment. L’Aleix ha 

aconseguit crear un espai expositiu experimental per als 

artistes locals i d’arreu, en un lloc en transició.

. . . . . . . . . . . . . . . . . . . . . . . . . . . . . . . . . . . . . . . . . . . . . . . . . . . .

Exterior de Lo Pati; exposició al MAMT. Col·lapsar millor, 
de Quim Packard; el Mèdol. Performance de SiiGii al Banc 
d’Espanya. Fotografies: ARTIGA.
. . . . . . . . . . . . . . . . . . . . . . . . . . . . . . . . . . . . . . . . . . . . . . . . . . . .
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NOUS RELATS AL MAMT  
// QUIM TORRES   
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«ADQ__S_C__NS MAMT [i +]»
Del 6 de febrer al 31 de maig. Museu d’Art Modern
de la Diputació de Tarragona.
dipta.cat/mamt 

Des de 2021 la col·lecció del MAMT s’ha anat ampliant 

d’una manera coherent amb els discursos que el Museu 

vol explicar i els buits que vol omplir. Integrades a les sales 

del Museu, aquestes adquisicions recents generen una 

diversitat de noves mirades, per entendre una història de 

l’art de la província de Tarragona, no tant com una simple 

successió cronològica, sinó com una proposta oberta que 

pot donar joc a diferents punts de vista.

  Així doncs, s’exposen una cinquantena d’incorpora-

cions. Algunes ens recorden les grans exposicions indi-

viduals que han passat pel museu en els darrers anys i 

que buscaven posar en valor la important tasca d’artistes 

com Josep Royo, Mari Chordà, Joan Rom, Francesc Tos-

quelles o Marialena Roqué, les quals ja s’han comentat en 

números anteriors d’aquesta revista.

  Obres que havíem vist anteriorment en un context 

concret, el d’exposició individual al MAMT, ara dialoguen 

amb d’altres que encara no havien entrat al museu, és 

el cas de l’excepcional parella que formen, per exemple, 

les obres d’Ariadna Parreu Daurada boca (2024) i d’Aureli 

Ruiz Love Indifference (Homo Sacer) (1994/2007). Amb-

dós artistes creen aquestes obres des de l’interès per la 

matèria, el cos i el gest, encara que des de punts de vista 

molt diferents; en confluir les dues obres en l’espai, de fet, 

Daurada boca sembla referenciar les mantes tèrmiques 

tan utilitzades per Ruiz al llarg de la seva trajectòria i que 

acompanyaven precisament Love Indifference gairebé 20 

anys abans en una de les seves presentacions públiques, 

obrint, per casualitat, la possibilitat a noves lectures de les 

obres. De la mateixa manera, conviu la sèrie fotogràfica 

de Xavier Ribas 761 A.V.C. (2008) i la Casa de caragols 
(1994) de Joan Rom, una estructura coberta de llana que 

sembla sortir de la fotografia de les antigues ruïnes situa-

des al pàrquing del Parc Central de Tarragona i aportar un 

toc extra d’estranyesa a la situació.

També augmenten les obres que deixen constància de 

la història recent del nostre territori amb una visió crítica, 

com Bank (2012) de Jordi Abelló, Sarcophagus (2023) de 

Jorge Conde, Ascó (WE 211.4) (1999) de Jordi Bernadó 

o Energia Submergida (2024) de Paula Artés, que coinci-

deixen en incidir i treure a la llum la manera qüestionable 

d’explotar els recursos que han posat en pràctica algu-

nes grans empreses en les darreres dècades, un tema 

que no és casual i resulta recurrent pel seu impacte en 

l’ecosistema del Camp de Tarragona i les Terres de l’Ebre.

S’ha reforçat el moviment Pop d’entre els anys 60 i 80, 

que tenia poca representació al Museu, amb Mari Chor-

dà, Yago Pericot, Arranz-Bravo, Bartolozzi i una desta-

cada tela de Gelo titulada Lucy in the Sky with Diamonds 

(1987), la qual es va recuperar a l’exposició retrospectiva 

. . . . . . . . . . . . . . . . . . . . . . . . . . . . . . . . . . . . . . . . . . . . . . . . . . . .

de l’artista al Museu de Valls el 2020; així com la fase 

abstracta amb una obra de la primera època de Joaquim 

Chancho i altres d’Agustí Español, Jacint Salvador o Da-

niel Argimon, les quals s’inscriuen al Pla Nacional d’Art de 

Postguerra que ha engegat recentment la col·lecció de 

la Generalitat de Catalunya i que es diposita als diferents 

museus del país.

  Entre aquests noms n’hi ha molts més que entren 

per primera vegada a la col·lecció del MAMT, però tam-

bé cal destacar que hi entren nous formats, com el del 

còmic amb originals d’El país de los neuros (1973), de 

l’artista tortosí Frederic Mauri, a través de la també re-

cent col·lecció Nacional del Còmic i la Il·lustració, en la 

qual s’inscriuen també unes litografies del vallenc Ignasi 

Blanch.

  En general, aquestes noves adquisicions mostren una 

clara aposta per obrir, ampliar i diversificar relats dins del 

museu, uns relats vius que s’actualitzen des de la contem-

poraneïtat, tenint en compte la seva qualitat artística i ca-

pacitat d’explicar, mantenint una vinculació amb el terri-

tori, però sense que esdevingui únicament una col·lecció 

d’art local i pugui ressonar també a escala global.

Aquest sentit ha acabat de fer-se present amb la incor-

poració al Museu, com a dipòsit del Pla Nacional de Fo-

tografia de la Generalitat, de la col·lecció de la Fundació 

FORVM, creada per David Balsells i Chantal Grande l’any 

1981 a Tarragona i que reuneix més d’un miler d’obres 

clau per entendre la fotografia artística del canvi de segle, 

tant al nostre país com a l’exterior.

. . . . . . . . . . . . . . . . . . . . . . . . . . . . . . . . . . . . . . . . . . . . . . . . . . . .

Vistes de l’exposició.
Fotografies: MAMT i ARTIGA.
. . . . . . . . . . . . . . . . . . . . . . . . . . . . . . . . . . . . . . . . . . . . . . . . . . . .
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UNA PROGRAMACIÓ AUDAÇ     
// ASSUMPTA ROSÉS   
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Sala Fortuny, Centre de Lectura de Reus.
Temporada 2025-26.

Els anys 80 del segle xx, el filòleg Josep Murgades va bate-

jar la Sala Fortuny del Centre de Lectura com «la sala dels 

horrors». Diguem que era... un elogi. La línia d’exposicions 

havia canviat i l’estètica habitual, tirant a noucentista o pri-

meres avantguardes, deixava pas a l’art conceptual, abs-

tracció, instal·lacions i nous expressionismes.

  Des de llavors s’han intercalat recaigudes al conven-

cionalisme, però sempre han tornat esforçats programes 

d’art contemporani, amb artistes d’aquí o de fora, profes-

sionals o emergents que han gaudit d’un espai singular 

que respecta i ennobleix tot allò que s’hi exposa. Alguns 

dels responsables de les programacions: Joan Duran, Abel 

Figueres, Aureli Ruiz, Salvador Juanpere, Ester Ferrando... 

  Des de fa uns cinc anys s’ha recuperat gradualment la 

programació de contemporani i tornem a gaudir de belleses 

i abominacions, lliures de barreres que ens vulguin salvar 

d’interrogants estètics. Aureli Ruiz, coneixedor de l’espai i 

de l’art contemporani al territori, s’ha envoltat d’un equip de 

joves crítics i creatius: Joaquim Torres, Quim Packard i Jor-

di Vernis, que aporten propostes actuals, coherents amb 

aquells «horrors» que sorprenien els socis dels anys 80.

  La darrera temporada ha estat intensa i mereix una 

mirada panoràmica. Cal destacar que s’ha recuperat pú-

blic, participació i ambient a les inauguracions i als actes 

paral·lels: conferències, presentacions de llibres i visites 

guiades. Veiem què ha donat de si:

  -El calostre. Isabel Barrios Ibars. A cura de Quim Pac-

kard. de l5 de setembre a l’11 d’octubre de 2025.

Una exposició des de la modèstia, la subtilesa, les emo-

cions i les experiències personals. L’alletament i el seu 

simbolisme en complicitat amb la vida a la natura. Dona 

jove, treballadora, de fora de la bombolla metropolitana, 

implicada en projectes de la vida rural i l’ecologia. La sala 

Fortuny era plena de famílies joves i nens, entorn de foto-

grafies i petites instal·lacions, obres simples i sensibilitat.

  -Transversal. Amadeu Adell.  A cura d’Aureli Ruiz. 17 

octubre - 22 de novembre 2025.

Iniciat amb el caldo de cultiu de l’expressionisme abstrac-

te, el suport/surface i la variant espanyola de la pintura-

pintura, des dels anys 80 l’Amadeu no ha deixat la pintura 

dins el registre de l’abstracció de la geometria sensible i 

aproximativa. Practica l’experimentació amb els espais de 

color, les superposicions, les transparències i les subtils 

textures. La pintura austera entesa com un refugi per a la 

meditació activa.

  -Volaverunt. Àngel Pomerol. Pintura. Amb una exposi-

ció paral·lela a la Galeria Pinyol. Del 16 de gener al 2 de 

febrer de 2026. Comissariat i disseny: Aureli Ruiz.

Pomerol ha treballat en pintura, escultura, instal·lacions 

i llenguatges digitals. Són molts anys de trajectòria i ex-

ploracions, sempre amb un rerefons vital i socialment 

crític. Els darrers cinc anys s’ha tancat en un nou taller 

treballant gairebé exclusivament en pintura, partint d’una 

actitud de llibertat i espontaneïtat davant del que anava 

sorgint i deixant lloc a l’espontani i a un relat fet des de 

l’ofici i la intuïció. Adopta iconografies medievals que fan 

pensar en l’heràldica i simplificacions que recorden cer-

ta propaganda política. El tema recurrent són els ocells: 

àguiles, coloms, voltors. Unes formes inicialment decora-

tives però amb un ressò amenaçant. Símbols de poder, 

d’agressivitat, domini. Un crit d’alerta.

  -Tornada a l’origen. La vinculació del teixit a l’art digital.  
Marie-France Veyrat. A cura d’Aureli Ruiz. Del 26 febrer al 

4 d’abril de 2026.

Marie-France Veyrat fa anys que treballa en el camp de 

. . . . . . . . . . . . . . . . . . . . . . . . . . . . . . . . . . . . . . . . . . . . . . . . . . . .

les arts digitals, com a artista, com a impulsora dels Pre-

mis Beep d’arts digitals i en la creació del New Art Centre, 

col·lecció, espai de difusió i arxiu d’obres d’art electròniques.

  La seva carrera artística va començar en l’àmbit del 

tapís i ha passat per l’escultura i  l’art de reciclatge de 

materials, tant industrials com naturals. La capacitat de 

transformació de la matèria i la forma ha estat centre i 

impuls del seu treball. Ara ha creat una el·lipsi entre la 

tècnica del tapís i les possibilitats generatives dels pro-

grames informàtics. 

  -Fills industrials. Foham Fonezs. A cura de Quim To-

rres. Del 10 d’abril al 16 de maig de 2026.

Foham Fonezs, reconegut pintor de grafit i muralista, 

opta a Sala Fortuny per un format de peces de paret i 

obres escultòriques de tres dimensions. Els grafits que 

normalment pinta sobre murs o en suports urbans ocu-

pats, passen a ser uns plafons decoratius reproduïts amb 

tècniques gràfiques de perfecta execució i acabat. També 

amplia el seu repertori amb obres tridimensionals, fetes 

amb materials reciclats, però acurades i amb aspecte 

d’escultura gairebé minimalista.

«Obres que s’inspiren i es repensen en les meves mans. 

Tot el que executo és motiu de reflexió després de cada 

obra.» Ho pensa ell i ens interpel·la.

  -Onades de gent al voltant de la taula. Noela Covelo 

Velasco. A cura de Jordi Vernis. Del 22 de maig al 27 de 

juny de 2026.

Estores de fibra de coco, dibuixades amb pirogravat. Di-

buix sorprenent, hàbil, realista, d’artista que ha passat per 

l’acadèmia o la fotografia. Les imatges apareixen sobre esto-

res que estan destinades al replà, davant la porta d’entrada, 

però semblen avançar l’ambient de l’interior, la conversa que 

s’esdevindrà, l’experiència que pot arribar. El so acompanya, 

si hi posem atenció. La formació musical, vocal i en disseny 

de moda de l’autora, emergeix en les obres, lloc de comu-

nicació integral. Però res no és literal, les estores es tallen 

i retorcen, creen volums, s’enfilen per la paret, ressonen. 

Altre cop la màgia d’aquesta Sala Fortuny que sempre acull 

de la millor manera les propostes més sorprenents.

. . . . . . . . . . . . . . . . . . . . . . . . . . . . . . . . . . . . . . . . . . . . . . . . . . . .

Dalt: pintura d’Angel Pomerol; baix: instal·lació videogràfi-
ca de Marie France Veyrat i obra de Foham Fonezs.
Fotografies: ARTIGA.
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PILAR MONGE. «TINC UNA VIDA DINS 
MEU I LA TREC A PASSEJAR» 
Galeria Antoni Pinyol, Reus. Presentada per Àlvar Calvet.
Del 9 de maig al 6 de juny de 2026. antonipinyol.com
. . . . . . . . . . . . . . . . . . . . . . . . . . . . . . . . . . . . . . . . . . . . . . . . . . . .

«Tinc una vida dins meu i la trec a passejar» és el títol que 

Pilar Monge ha pensat com a lema de la seva exposició. 

Professora de llengua, investigadora de Glòria Fuertes, ha 

buscat un lema directe i subjectiu, a la manera de la seva 

estimada poeta. Ella pinta des de fa anys, des de sempre, en 

espais i temps privats, bussejant en les experiències vitals, 

arrecerada al seu gust per la pintura abstracta, la geometria 

inexacta i els colors intensos, inclòs el negre. Pinta per plaer 

i per necessitat, s’expressa i es comunica amb el seu entorn. 

La seva pràctica de espectadora militant i la constància al 

taller l’han dotat de tècnica i recursos plàstics i estètics. Ara, 

amb la perspectiva dels treballs acumulats, pot presentar la 

feina des de la certesa d’unes peces que la representen, a 

les quals ha arribat a través del rigor i la sinceritat. AR

SALVADOR JUANPERE.  «OBLIDAR GAUDÍ»  
Galeria Antoni Pinyol, Reus. Del 14 de juny
al 15 de setembre de 2026. antonipinyol.com
. . . . . . . . . . . . . . . . . . . . . . . . . . . . . . . . . . . . . . . . . . . . . . . . . . . .

Ressona l’eco del Premi de les Galeries d’Art de Catalunya 

que ha guanyat la Galeria Antoni Pinyol per l’exposició de 

Carles Pujol i pel seu recorregut. La feina continua...

  En els 100 anys que ens separen de la mort d’Antoni 

Gaudí, la seva representació ha anat augmentant expo-

nencialment fins a nivells gairebé absurds, que xoquen 

amb el seu pensament, mitifiquen l’artista i ens allunyen 

de la veritat de la seva obra i trajectòria. Salvador Juanpere 

retorna a l’humil personatge a través de la reproducció en 

guix de la seva màscara mortuòria, que es va desgastant 

amb cada còpia (100, una per cada any), i que arriba a dia 

d’avui a una simple pedra, la condensació de l’arquitectura 

en la seva màxima senzillesa. L’exposició complementa 

aquesta desmitificació amb altres elements, així com un 

poema de Vicenç Altaió i el text de Teresa Blanch. QT 

JOSEP ICART. 
«A LA RECERCA DE LA LLUM»    
Tinglado 1, Port de Tarragona. 
Del 21 febrer al 5 abril de 2026.
. . . . . . . . . . . . . . . . . . . . . . . . . . . . . . . . . . . . . . . . . . . . . . . . . . . .  
Josep Icart (Tarragona, 1912-1969). Artista relacionat 

amb el grup de pintors de Tarragona que lideren la pràc-

tica artística entre els anys 50 i 70 amb els referents de 

l’Escola Taller d’Art de Tarragona de la República i l’impuls 

dels artistes catalans de la segona avantguarda. Gonzalo 

Lindín, Mariano Rubio, Ramon Ferran, Sefa Ferré, Luis 

Moret, Pasqual Fort, Alfonso Parra, alguns d’ells, com el 

mateix Icart, vinculats com a professors a la nova Escola 

d’Art de la Diputació de Tarragona. Pintor de tendència 

abstracta, colorista i lírica, la mostra evidencia el bon ofici 

d’Icart, la seva voluntat de renovar el llenguatge pictòric i 

la inspiració en les estructures formals de la natura, pre-

nent com a referència el paisatge de Tarragona i l’entorn 

del Montsant, des del seu taller de Cornudella. AR

LLUC QUERALT. 
«REINTERPRETANT ILDARÍBAL»
Personal Galeria. Tarragona. 
Del 8 de maig al 21 d’agost de 2026. joieriapersonal.es 
. . . . . . . . . . . . . . . . . . . . . . . . . . . . . . . . . . . . . . . . . . . . . . . . . . . .

L’exposició pren com a punt de partida la novel·la homòni-

ma d’Alfons Maseras per desplegar una proposta que 

s’allunya de qualsevol voluntat il·lustrativa i transforma el 

relat en una experiència material i poètica. Segons el text 

curatorial, l’artista trasllada el relat cap a «una altra forma 

de temps: una més lenta, mineral, on la memòria no es 

narra, sinó que sedimenta. El treball es construeix sobre 

materials com l’alabastre translúcid i la pissarra negra, 

que funcionen tant com a suport com a matèria que porta 

records i activa la memòria. L’artista consolida una línia 

de recerca que ha desenvolupat en projectes anteriors, 

vinculada a la geologia, el paisatge i la memòria material. 

Aprofundeix en la línia de treball que vam veure a l’Espai 

Mil Nou de Reus, on plantejava un diàleg entre dues geo-

grafies i dues sensibilitats aparentment allunyades: el pai-

satge mediterrani i la cultura japonesa. MD  

JORNAL. LAND ART
ALS MARGES DE TARRAGONA    
17 i 18 d’abril de 2026.  
....................................................

Comissariat per Jordi Llort-Figuerola, el projecte convida 

a recórrer espais de frontera entre la ciutat i l’entorn agrari 

a través d’intervencions artístiques, accions performa-

tives i experiències col·lectives. Després d’una primera 

edició celebrada el 2025 a l’Horta Gran i el Rec Major, 

el projecte ha evolucionat cap a un format de cicle amb 

diverses activitats al llarg de l’any. El recorregut inaugu-

ral, sortint del Parc Riuclar, va transitar per les hortes de 

l’Anella de Ponent, la Volta i la zona dels Mongons. 

  Art sonor (Edu Comelles), instal·lacions (Maite Serna, 

Nil Nebot), accions performatives (Anton Roca), dansa 

(Cris i Gracia) i música tradicional (Narcís Vidal): una rei-

vindicació del paisatge i l’aire lliure, caminar, xerrar, es-

coltar, compartir experiències i reflexions. Jornal compta 

amb la col·laboració de Mèdol Centre d’Arts Contemporà-

nies de Tarragona. MD 
....................................................

BEATRICE BIZOT. «FORMES»
Espai L. Mèdol Centre d’Arts Contemporànies de 
Tarragona. Del 7 de maig al 5 de juliol de 2026. medol.cat  
. . . . . . . . . . . . . . . . . . . . . . . . . . . . . . . . . . . . . . . . . . . . . . . . . . . .

 Més que identificar objectes, «Formes» proposa observar 

què en queda quan es converteixen en rastres d’una ex-

periència. L’obra es configura com una mena de diccionari 

material del segle xxi: un inventari d’artefactes que han arri-

bat a les mans de l’artista i que acaben traçant un autore-

trat indirecte i una cartografia del temps viscut. En aquesta 

aproximació ressonen les pràctiques d’arxiu i acumulació 

presents en l’obra de Carme Calvo, així com la voluntat de 

catalogació autobiogràfica desenvolupada per artistes com 

Jaye Schlesinger. Els objectes deixen de ser simples tes-

timonis del passat per convertir-se en dispositius de me-

mòria, preparats per ser llegits des del futur i interrogar-nos 

des del present. Bizot explora un camí nou, com si fos un 

entomòleg que classifica insectes i els diposita en una caixa 

amb càmfora. Tot és blanc, polit i ordenat, però en el conjunt 

batega una ombra de foscor. Com si allò que tenim davant, 

tan maco, tan bonic, en el fons no ho fos. MD
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MARC VIVES. 
«SSSSS»
Museu d’Art Modern de la Diputació de Tarragona.
Del 16 de gener al 15 de març de 2026.
dipta.cat/mamt
....................................................

Després de guanyar la darrera biennal de la Diputació de 

Tarragona, Marc Vives amplia l’univers al voltant de l’obra 

que ha estat central en els últims anys. Es tracta d’una 

sèrie d’accions esteses al llarg del temps que tenen lloc 

a dins del mar, les quals es presenten en forma de vídeos 

editats per una intel·ligència artificial pròpia de reconei-

xement de la parla humana que selecciona i organitza 

fragments de les accions segons els sons que interpreta. 

Aquest treball, principalment centrat en la veu i el cos, 

troba aquí complements que aprofundeixen i amplien 

possibles reflexions i significats des de diferents suports, 

com el text, l’escultura i la llum, que s’integren de manera 

orgànica. QT

AURA ROIG. 
«THE WORMS ARE STARTING TO MOVE»
Prats Nogueras Blanchard, Barcelona.
Del 25 de juny al 3 de setembre de 2026.
pratsnoguerasblanchard.com
....................................................

La primera exposició d’Aura Roig a la galeria endinsa 

l’espectador en el seu univers pictòric. L’habitual retòrica sobre 

la no-binarietat dels gèneres i els cossos s’amplia aquí fins a 

una dimensió interespècie, que integra no només una relació 

no-binària entre humà-animal, sinó també vegetal i elemental, 

la qual flueix en simbiosi dintre d’un paisatge on, com sintetitza 

encertadament el text de sala, «els cossos no es defineixen pel 

seu límit, sinó per la seva capacitat de transformació». Aquestes 

obres presenten un salt en el treball pictòric de l’artista, més 

enllà de la clara evolució tècnica, el qual ha passat de plasmar 

escenes concretes a crear mons oberts, on cadascú es pot me-

tamorfosar. QT 
....................................................

MIQUEL FALGÀS. 
«COMPTE, EL TERRA ESTÀ MULLAT» 
Galeria Mil Nou. Reus. 
Del 6 de març al 24 d’abril de 2026. 
artamill.com/ca/espai-mil-nou
....................................................

Artista hàbil, pintor i habitual del grafit i l’art urbà, també 

practica el dibuix com a tècnica més intimista o reflexiva, 

la pintura com a acció i les produccions audiovisuals on 

sintetitza totes les accions. A l’exposició a la galeria Mil 

Nou ha partit del format dibuix amb múltiples fotocòpies 

de variacions de composicions lineals, gestuals i implo-

sives que cobreixen les parets com un gran mural. Així 

materialitza una referència a l’acció, a l’ocupació de les 

parets-pàgines-pantalles de l’espai comú. El moviment, la 

repetició, l’espontaneïtat del gest i el significat inevitable 

que es confereix a les formes creades, té significats, sigui 

des de pensaments racionals, sigui des de l’automatisme 

expressiu. AR

MARIAELENA ROQUÉ: UNADONAUNA. 
ASSUMPTA ROSÉS  
Edició Museu d’Art Modern
de la Diputació de Tarragona, 2025. 
dipta.cat/mamt
. . . . . . . . . . . . . . . . . . . . . . . . . . . . . . . . . . . . . . . . . . . . . . . . . . . .

Mariaelena Roqué. UnaDonaUna recorre la trajectòria vi-

tal i creativa d’una artista que ha viscut entre contextos 

diversos, formant-se i viatjant fins a confluir amb Carles 

Santos. El llibre narra l’etapa compartida, el final de la 

relació i la continuïtat de Roqué en la creació escèni-

ca fins al 2025. En una segona part, Assumpta Rosés 

aprofundeix en els fonaments conceptuals: el vestit com 

a camp d’experimentació, la construcció d’una estètica 

innovadora, la metodologia escenogràfica i la relació amb 

la llibertat, la crítica social i el feminisme. La nuesa, els au-

toretrats i la desconstrucció del vestuari esdevenen eixos 

centrals. El volum tanca amb documentació, bibliografia 

i el text poètic «Silenci despullat». Una obra que revela 

la força d’una creadora que ha transformat la moda en 

llenguatge artístic i escènic. MD  

INVENTAR___IAR. LA VIDA
QUE NO PASSA. 
Catàleg de l’exposició d’Ester Ferrando
a Mèdol Centre d’Arts Contemporànies de Tarragona. 
medol.cat
....................................................

Joana Hurtado va resseguint l’exposició amb un text frag-

mentat, intercalat entre la documentació de l’exposició. 

Busseja primer en el referent del film Falling Lives, la nena 

que cus les fulles caigudes durant la tardor als arbres per 

evitar el pas del temps. Després, en les iconografies dels 

racons d’armari o de trasters, els objectes mig ocults mig 

revelats que sobreeixien dels espais morts de l’intricat 

recorregut de les golfes de Casa Canals que serveixen 

de sala d’exposicions a Mèdol. La llum, l’ombra, les 

transparències, les caixes de llum, finestres, persianes, 

imatges del passat en fotografies i films que contenen 

la memòria familiar, les percepcions individuals, allò que 

veuríem si les parets parlessin. AR

....................................................

NO VAGIS A BUSCAR ELS INFANTS
A L’ESCOLA, ENCARA. MAFE
MOSCOSO I MARIONA MONCUNILL
Catàleg de l’exposició del mateix nom al Museu
d’Art Modern de la Diputació de Tarragona. 
dipta.cat/mamt
....................................................

Un inquietant relat futurista de Mafe Moscoso ens posa en 

la pell d’una forma de vida de la posttragèdia ecològica. Un 

text de Mariona Moncunill parla de la seva recerca entorn 

plans de confinament, perills, simulacres... Imatges dels 

vídeos i fotografies: la indústria petroquímica entre Valls 

i Tarragona, els cels inquietants, els espais marginals de-

gradats, abandonats per l’agricultura, inaccessibles, amb 

els canyissars i les herbes descontrolades que serveixen 

de barrera, com el bosc de les mil i una nits que oculta el 

castell. Un dron, aquest element tecnològic que altera la 

privacitat, les  estratègies de  guerra i l’espionatge, ens 

revela espais industrials que coneixíem pels resplendors 

de les fumeres i les olors. Zona de perill. De tant en tant, 

l’avís: «no aneu a buscar els infants a l’escola». AR 
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«AUGA, LODO E CAPITAL»: 
SEDIMENTAR EL CONFLICTE 
// JUAN DE NIEVES   

. . . . . . . . . . . . . . . . . . . . . . . . . . . . . . . . . . . . . . . . . . . . . . . . . . . .

Àlvar Calvet. «Auga, lodo e capital». 
Església de la Universitat de Santiago de Compostel·la. 
Del 22 de febrer al 12 de març de 2026.

La crisi ecològica contemporània ha desplaçat l’interès de 

l’art compromès des de la representació del paisatge cap 

a l’anàlisi de les infraestructures econòmiques, polítiques 

i culturals que el configuren. En aquest context, «Auga, 

lodo e capital», l’exposició que Àlvar Calvet va presentar a 

la Igrexa da Universidade de Santiago de Compostela entre 

febrer i març de 2026, a cura de Freya Day, s’inscriu en 

una línia de treball que entén els ecosistemes com a espais 

travessats per relacions de poder, models extractius i dis-

putes entorn de la gestió dels béns comuns.

  L’elecció de Galícia com a context resulta especialment 

significativa. Des de la catàstrofe del Prestige fins als 

incendis forestals associats a l’expansió del monocultiu 

d’eucaliptus, passant per la recent contestació social al 

projecte industrial d’Altri a la conca de l’Ulla, el territori 

gallec s’ha convertit en un laboratori «candent» per ana-

litzar les conseqüències d’un model de desenvolupament 

que subordina els equilibris ecològics a les dinàmiques 

d’acumulació de capital.

  Més enllà d’adoptar una perspectiva documental, Cal-

vet desplaça l’atenció cap als processos materials que 

sostenen aquests conflictes. La seva pràctica artística, 

situada entre la recerca, l’acció performativa i la interven-

ció site-specific, incorpora sediments fluvials, cendres de 

boscos cremats, fang, aigua o restes vegetals com a in-

dicadors de les transformacions induïdes per les infraes-

tructures contemporànies.

  Projectes anteriors com «Tierra presa» ja abordaven la 

crisi sedimentària del delta de l’Ebre, evidenciant com la 

proliferació d’embassaments i preses altera de manera 

irreversible els cicles hidrològics. El sediment, un element 

aparentment residual, es converteix en l’obra de Calvet en 

una matèria política: allò que les infraestructures retenen, 

desplacen o invisibilitzen.

  A «Auga, lodo e capital», aquesta recerca es desplaça 

al context gallec mitjançant una xarxa de correspondèn-

cies entre l’Ebre i l’Ulla. Els rius deixen d’entendre’s com 

a accidents geogràfics per aparèixer com a sistemes polí-

tics travessats per conflictes d’ús, decisions administrati-

ves i interessos econòmics.

  Les monedes realitzades amb sediments de l’Ulla in-

trodueixen una de les qüestions centrals del projecte: la 

progressiva transformació dels béns comuns en actius 

econòmics. Encunyar el fang del riu com a moneda no 

constitueix únicament una metàfora; assenyala els meca-

nismes mitjançant els quals l’aigua i el territori són inte-

grats en processos de valorització industrial.

  Aquesta reflexió arriba a un dels seus moments més 

explícits a Columna del agua, una estructura inestable 

de càntirs ceràmics revestits amb teixits estampats que 

incorporen el logotip d’Altri. La fragilitat física de la peça 

remet a la vulnerabilitat d’uns models de gestió hídrica 

sustentats sobre processos creixents d’extracció i con-

centració de recursos.

  Les pintures elaborades «a cegues» amb oli fabricat 

a partir de cendres de boscos cremats desplacen, per la 

seva banda, la qüestió dels incendis des de l’àmbit de 

la catàstrofe cap al de la producció política del paisatge. 

El foc apareix aquí no com un fenomen aïllat, sinó com 

el símptoma de determinades polítiques forestals i de la 

simplificació ecològica derivada del monocultiu.

  Un dels aspectes més rellevants de l’exposició resideix 

en la utilització de l’espai litúrgic com a dispositiu crític. 

La Igrexa da Universidade no funciona com un contenidor 

neutral, sinó com una estructura històrica de producció de 

sentit que Calvet reactiva mitjançant rituals laics vinculats 

a la cura i la reparació ecològica.

  Les referències explícites a Joseph Beuys situen el 

projecte en la genealogia de l’«escultura social», entesa 

com la capacitat de l’art per intervenir en els processos 

col·lectius de construcció de significat. Tanmateix, el 

treball de Calvet es distancia de l’horitzó universalista 

de Beuys per situar-se en el marc de l’ecologia política 

contemporània, més atenta a les dimensions materials i 

territorials del conflicte ambiental.

  La presència recurrent del pa, la ceràmica, els sedi-

ments o la figura de l’almesquera ibèrica (Galemys pyre-
naicus) no respon a una idealització dels sabers tradi-

cionals, sinó a una reconsideració de les relacions entre 

memòria territorial, coneixement ecològic i formes de 

resistència.

  La instal·lació Matriz de una gestación interrumpida, 

situada davant del retaule major, sintetitza aquestes 

tensions mitjançant l’associació entre un motlle frag-

mentari de verge embarassada i les fulles d’eucaliptus 

que l’envolten. La peça estableix una connexió entre 

l’explotació intensiva del territori, la pèrdua de diversitat 

ecològica i la fragilitat de les condicions materials que 

sostenen la vida.

  En un moment de creixent institucionalització del dis-

curs de la sostenibilitat, «Auga, lodo e capital» evita tant 

l’espectacularització del desastre com la simplificació 

moral del debat ecològic. La seva principal aportació con-

sisteix a desplaçar la discussió des de l’àmbit abstracte 

dels indicadors cap a la dimensió física i política dels te-

rritoris afectats. L’aigua, el fang i els sediments deixen així 

de ser mers elements naturals per convertir-se en arxius 

materials del conflicte.  

. . . . . . . . . . . . . . . . . . . . . . . . . . . . . . . . . . . . . . . . . . . . . . . . . .

Vistes de l’exposició. Fotografies: Àlvar Calvet.
. . . . . . . . . . . . . . . . . . . . . . . . . . . . . . . . . . . . . . . . . . . . . . . . . .
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LA FORMA INESTABLE DE LES
APARENCES: SOBRE L’OBRA I ACTITUD 
DE JOSEP SALMERÓN 
// LLUÍS VIVES CHILLIDA   

. . . . . . . . . . . . . . . . . . . . . . . . . . . . . . . . . . . . . . . . . . . . . . . . . . . .

«La pareidolia del prosopagnòsic». 
Mèdol Centre d’Arts Contemporànies de Tarragona.
Del 18 d’abril al 24 de maig de 2026. medol.cat  

Amb el Josep comparteixo, sobretot, els temes de debat; 

i dins dels temes algunes idees i sensacions comunes, 

formades principalment al voltant dels assenyalaments 

a obres del cànon universal de l’art. Això ho visc amb 

complicitat i prudència per respecte a les nostres poques 

paraules en converses buscades. Ara ens ocupa la seva 

darrera obra. Entenc que el que ell fa respon a una volun-

tat difícil de definir, farcida de necessitat. Vejam com m’hi 

aproximo.  

  Explicar el fet pictòric (alguna cosa al respecte) podria 

ser el tema que sintonitza la seva tasca de creador amb la 

pretensió meva ara d’exegeta. Abans de tot, cal dir que la 

motivació del seu acte pictòric —com a síntesi de la seva 

vocació— jeu de forma conscient en un hipocamp on 

conviuen idees sedimentades des de fa segles, transme-

ses amb diversitat de llenguatges i criteris de conformació 

i allí  incorporades; aquell fons que acceptem i anomenem 

vàlua cultural i que ens fa admirar la humanitat. En segon 

lloc, i alhora, cal constatar que ens trobem en la indefugi-

ble circumstància de formar part de la dinàmica del canvi 

històric i l’esdevenir sistèmic que ens sobrepassa.

  Aquesta dualitat confrontada implica el deure —per 

cert, tan propi d’un professor— de posar ordre i sentit, 

exigir nexes de continuïtat a l’obra que es fa avui i assolir, 

també,  la profunditat i complexitat que faci merèixer con-

sideració. Ens adverteix que no hem aparegut de sobte en 

un moment zero, però que alhora hem de ser conscients 

que el moment zero del judici és aquí, en el present; i que 

l’ordenació desitjable que dona sentit a tot plegat, tot i 

disposar d’una brúixola espatllada, no pot prescindir de la 

construcció de l’equació històrica.   

  Per facilitar l’accés, en la mesura que s’ho mereix, 

a comprendre la seva actitud i la idea i sentit de l’obra 

pictòrica, necessitarem dos conceptes  sobre el conei-

xement humà, recurrents de la filosofia: fenomenologia i 

hermenèutica. Si dubteu i us interessa, busqueu i apro-

fundiu en el significat dels conceptes. Són imprescindi-

bles per a qualsevol introspecció i per comprendre com 

n’és d’indispensable l’experiència per construir la identitat 

amb criteri.

  El llegat conjunt dels diversos llenguatges usats per 

una civilització es pot entendre com una superestructu-

ra que ens permet comunicar-nos de forma transversal 

en el temps i impulsa les nostres possibilitats actuals. Un 

d’aquests llenguatges seria la pintura, un artefacte deter-

minat per totes les capes de pensament abocades en la 

història de les imatges.

  El Josep ens proposa un joc —gairebé infantil— en 

el títol de l’exposició comissariada per Màrius Domingo, 

a simple vista banal. Ens convida a compartir un mètode 

basat en una percepció del món críptica, o malaltissa o 

les dues coses alhora: «La pareidolia del prosopagnòsic». 

Una fórmula, aparentment capritxosa, per produir imat-

ges de sublimació del que és real o imaginat —o entre-

mig—, sigui la cosa que sigui allò que anomenem realitat. 

  Podem concebre les aparences de la realitat com un 

conjunt fugisser de formes identificades i singulars a les 

quals es pot atribuir un nom diferencial. Amb l’acció pic-

tòrica, el Josep les converteix en imatges pensades. Una 

construcció de signes formals que ho són perquè poden 

ser batejats de conceptes. Una possibilitat en la descrip-

ció de la percepció del món, que ens pot fer artistes. 

  La tasca de pintor efectiu podria resumir-se en això: 

ocupar-se de definir aquest joc de percepció conceptua-

litzada com un tot dibuixat. I eludir retòriques recurrents i 

viciades d’academicisme estèril com aquelles crosses del 

formalisme històric al voltant de la figuració i l’abstracció.

  Una obra pictòrica es fa efectiva pel fet de ser pintada, 

quan esdevé un objecte perceptible, sense més ni més; 

una concreció completa. En el cas del Josep, la seva obra 

voreja, per radicalitat, el penya-segat de les expectatives 

en la consideració pública. Si hi ha una clau per entendre 

la seva pintura, aquesta passaria per reconèixer l’estatus 

de perfecta autonomia i suficiència causada per ser un 

objecte significant i nou vinculat a la seva gènesi i funcio-

nalitat ontològica. Un fet que s’assembla a aquella pro-

posta de Picabia del 1915: Très rare tableau sur la terre —

per cert, millorat i més sofisticat ara en convertir-se en un 

metodologia. Uns objectes molt rars que persisteixen da-

vant nostre esperant la nostra assertivitat. Igual que una 

peça de música o un poema que esperen, no una desco-

berta, sinó una projecció de la nostra voluntat. D’aquesta 

manera, el joc semàntic del títol podria ser una picada 

d’ulls molt seriosa, un trompe-l’oeil conceptual que, d’una 

banda, ens facilita l’accés i, alhora, ens interpel·la amb el 

resultat (màgic) de despertar la consciència fenomenolò-

gica de nosaltres com a espectadors.

  Un cop desplaçada l’atenció cap a l’espectador, és im-

portant dir que haurem de recórrer a la memòria personal 

i l’experiència per construir arguments i establir lligams 

de comprensió. No hi ha comprensió significativa sense 

l’aprenentatge de l’experiència i el treball de la memòria. 

La potència de la mirada projectada és proporcional a la 

qualitat de l’imaginari i les connexions referencials de què 

disposi l’espectador. Som el material heretat més allò que 

hem estudiat, entès i construït. Definir-nos enfront d’un 

ecosistema cultural és una destinació obligada que ens 

posa en evidència.

. . . . . . . . . . . . . . . . . . . . . . . . . . . . . . . . . . . . . . . . . . . . . . . . . . . .

Vistes de l’exposició. Fotografies: Margarida Alberich Llop.
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QUAN LA MODA ESDEVÉ
LLENGUATGE DE LLIBERTAT
// CINTA S. BELLMUNT    

. . . . . . . . . . . . . . . . . . . . . . . . . . . . . . . . . . . . . . . . . . . . . . . . . . . .

Galeria d’Art La Catedral. Tarragona. 
Del 26 de gener al 8 de març de 2026.

La galeria La Catedral, situada a la Part Alta de Tarrago-

na, va presentar una exposició que transcendia la simple 

evocació nostàlgica dels anys 70 per situar-se en un te-

rreny de lectura crítica de la moda com a pràctica cultural 

i política. «La moda pop, psicodèlica i hippy dels 70’s i els 

pintors de Tarragona» proposava un recorregut visual en 

el qual les peces de roba esdevenien autèntiques càpsu-

les de memòria, carregades de significats socials, emo-

cionals i estètics.

  En aquella època, les reivindicacions de llibertat, els 

moviments pels drets civils i l’experimentació amb noves 

formes de vida i d’afectivitat troben en el cos i en la seva 

representació un espai privilegiat d’expressió. En aquest 

marc, la moda s’erigeix com un llenguatge que qüestiona els 

límits. Les siluetes es transformen, les faldilles s’escurcen, 

els pantalons s’eixamplen i els colors s’intensifiquen.

  L’exposició articulava aquest discurs a través d’una se-

lecció de dissenyadors i dissenyadores que van contribuir 

a redefinir els codis estètics dels anys 70. Figures com 

Mary Quant, amb la institucionalització de la minifaldilla; 

Zandra Rhodes, amb els seus estampats desinhibits; o 

André Courrèges, amb una proposta formal d’arrel futu-

. . . . . . . . . . . . . . . . . . . . . . . . . . . . . . . . . . . . . . . . . . . . . . . . . . . . 

rista, conviuen amb noms de l’àmbit estatal com Manuel

Pertegaz o la casa Santa Eulàlia, que van vehicular aques-

tes innovacions en el context local. La presència d’altres 

creadors —Ossie Clark, Celia Birtwell, Claire McCardell, 

Bàrbara Hulanicki, Emmanuel Ungaro, David Gibson, Al-

fred Werber o Rona New York Designs— amplia aquesta 

constel·lació de veus i evidencia la diversitat de mirades 

que van configurar el paisatge estètic del moment.

  Tanmateix, una de les aportacions més rellevants de 

la mostra és la seva capacitat per establir un diàleg entre 

disciplines. La moda hi és posada en relació amb la pintu-

ra a través de l’obra de diversos artistes tarragonins que 

han trobat en aquest univers formal una font d’inspiració 

i relectura. Les obres de Myriam Arnold, Claudi Bonachí, 

Emma Domínguez, Tito Figueras, José Antonio del Hoyo, 

Beni Izquierdo, Jobacasen, Ethel Martí, Màrius Massip, 

Jaume Queralt, Vicky Roldán, Josep Maria Rosselló, Pere 

Joan Salas, Maria José Sánchez Iranzo, Tomàs Torné, 

Valls Bigorra i Juan Varea configuren un espai en què la 

tela —cosida o pintada— esdevé un lloc de trobada.

  Aquesta intersecció entre el cos vestit i la seva re-

presentació pictòrica fa que el gest creatiu es desplaci 

entre la materialitat del teixit i la seva traducció plàstica. 

La moda deixa, així, de ser objecte per convertir-se en 

tema, en dispositiu de mirada, i en vehicle de construcció 

simbòlica.

. . . . . . . . . . . . . . . . . . . . . . . . . . . . . . . . . . . . . . . . . . . . . . . . . . . . 

Vistes de l’exposició. Fotografies: La Catedral.
. . . . . . . . . . . . . . . . . . . . . . . . . . . . . . . . . . . . . . . . . . . . . . . . . . . . 

GEOGRAFIES D’UN ESPAI INTERMEDI   
// GESSAMÍ OLESA SANCHO   

. . . . . . . . . . . . . . . . . . . . . . . . . . . . . . . . . . . . . . . . . . . . . . . . . . . .

«L’escriptura en el relat artístic».
Del 5 de febrer al 29 de maig de 2026.
Mèdol Centre d’Arts Contemporànies de Tarragona.
medol.cat

«L’escriptura en el relat artístic» és una exposició col·lectiva 

produïda per la Fundació Palau, de Caldes d’Estrac i el 

Departament de Cultura. La mostra reuneix obres d’Anna 

Dot, Marla Jacarilla, Alicia Kopf, Almudena Lobera, Rita 

Puig-Serra, Irene Solà i Laura Torres Bauzà i està comis-

sariada per Mercè Alsina. 

  Les autores de l’exposició tracen camins paral·lels, 

aproximacions sinuoses, rutes sorprenents i generen de-

talls ferms que, sovint, ressonen més que les grans fites. 

  Tot això ho fan en un encreuament específic: l’espai 

intermedi i indeterminat entre art i escriptura. 

  El gest d’habitar aquesta cruïlla, pot significar sovint, 

recórrer un espai inesperat, un territori encara per definir 

que s’escapa dels marcs establerts. D’aquesta manera, 

l’exploració emergeix com un dels elements més signifi-

catius de la mostra, també n’és el punt de partida, i encara 

més, ens connecta amb el treball de Palau i Fabre. L’autor, 

dialoga críticament amb el seu temps, la seva posició pot 

situar-se en l’horitzó del situacionisme, en la mesura que 

aposta per una transformació de la pràctica artística i de 

la seva relació amb el món. Les autores de la mostra con-

vergeixen en plantejaments semblants en el sentit que a 

partir d’aquesta triple manera d’acostar-se als fenòmens: 

escriptura, visualitat i materialitat, se situen fora de les 

disciplines tradicionals. 

  Precisament per aquest posicionament, parteixen d’un 

lloc exploratori, que podria ser el que fa que quan entres 

a «L’escriptura en el relat artístic» es comencin a desple-

gar diverses capes de significats. Com si d’un teixit es 

tractés, una quantitat ingent de temes, i a diferent escala, 

travessen l’exposició i, per tant, es multipliquen els punts 

de lectura i també apareix una complicitat amb el públic. 

  Les pràctiques que es presenten beuen de pensaments 

vinculats als feminismes i a les perspectives descolonials, 

no representen narratives hegemòniques que han estruc-

turat tradicionalment la producció de coneixement. Mol-

tes de les artistes treballen amb formes de coneixement 

sovint relegades als marges, l’escriptura epistolar, les 

pràctiques de lectura, l’oralitat, el pensament màgic o les 

savieses populars. Això, d’alguna manera, en reivindica 

la vigència i la capacitat crítica. Aquestes veus reclamen 

avui un espai propi i assumeixen el risc d’abandonar les 

fórmules establertes i els camins previsibles per aventu-

rar-se cap a horitzons inèdits.

Finalment, la referència que fa Mercè Alsina a Mignolo i al 

seu concepte de pensament fronterer, que pot posar-se 

en diàleg amb la noció deleuziana de desterritorialització, 

resulta especialment rellevant en aquest context. Ressig-

nificar, explorar i fer emergir noves maneres de pensar i 

d’habitar el món implica mirar relats, sabers i experiències 

que han estat històricament desplaçats.

. . . . . . . . . . . . . . . . . . . . . . . . . . . . . . . . . . . . . . . . . . . . . . . . . . . . 

Vistes de l’exposició. Fotografies: Ari Lucena.
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PROJECTE RE: LA PRÀCTICA
ARTÍSTICA COL·LABORATIVA
COM A ESPAI DE TROBADA I ESCOLTA 
// ÍRIA RODON    

. . . . . . . . . . . . . . . . . . . . . . . . . . . . . . . . . . . . . . . . . . . . . . . . . . . .

Ja fa unes quantes dècades que la perspectiva museística 

exigeix un trencament clar amb la concepció del museu mo-

dern, estancat sovint en la simple exposició d’obres. Tant els 

centres d’art com les noves propostes artístiques busquen 

dissenyar, a dia d’avui, les condicions i les eines perquè la 

ciutadania connecti, dialogui i aporti el seu propi relat al fet 

cultural. Es tracta de desplegar projectes col·laboratius i co-

creats en què l’espectador trenca amb la seva passivitat per 

esdevenir coproductor de sentit. A través d’aquesta escala 

de participació, la cultura es democratitza, es comparteix i 

transforma, en conseqüència, la pràctica en un espai viu de 

negociació, vincle i diàleg. Un clar exemple d’aquesta nova 

dinàmica cultural és el projecte RE.

  Davant d’una problemàtica social, econòmica i urba-

nística que a dia d’avui colpeja Alcover —i que és com-

partida per tants pobles de l’entorn—, com és el tanca-

ment de les botigues de tota la vida i el buidatge del nucli 

històric, aquesta iniciativa utilitza la col·lectivitat per fer-hi 

front des d’un vessant sociocultural.

  Al llarg del 2026, el projecte ha desplegat tot un seguit 

de dispositius que han transformat Alcover en un labora-

tori viu de memòria i acció. S’han desenvolupat derives 

artístiques amb el col·lectiu Deriva Mussol, tallers d’arxiu, 

a més de viatges i residències artístiques que s’allargaran 

durant els propers mesos, tot culminant, el proper mes de 

desembre, amb una mostra d’activació d’arxiu fotogràfic i 

de memòria viva. El fet rellevant, però, és que la iniciativa 

s’ha anat teixint gràcies a un grup intergeneracional de 

dones que mai abans havia estat en contacte directe amb 

la pràctica artística.

  D’aquesta manera, un grup de veïnes s’ha convertit 

en el subjecte actiu del projecte, desdibuixant la distància 

tradicional, i també la dissonància cognitiva, que s’imposa 

tantes vegades entre l’artista, la institució, l’espectador i 

l’obra contemporània. A través d’un procés horitzontal de 

cocreació, la seva memòria oral, els seus records i la mi-

rada que tenen sobre Alcover han esdevingut el material 

artístic clau per transformar el tancament de les botigues 

tradicionals en una problemàtica compartida i propera.

Si bé és cert que les pràctiques col·lectives corren el risc 

de caure en la superficialitat d’una acció puntual, la pro-

posta del Projecte RE es distancia d’aquesta inèrcia per 

la seva temporalitat lenta i continuada. En essència, el 

valor real del projecte no és el gest artístic, sinó l’espai 

de trobada i escolta compartit que ha propiciat la pràctica 

artística. 

. . . . . . . . . . . . . . . . . . . . . . . . . . . . . . . . . . . . . . . . . . . . . . . . . . . . 

Vistes de l’activitat. 
Fotografies: Alba Rodríguez.
. . . . . . . . . . . . . . . . . . . . . . . . . . . . . . . . . . . . . . . . . . . . . . . . . . . . 

DESPLAÇATS. RODOREDA I FENOSA  
// ANNA M. ANDEVERT LLURBA   

. . . . . . . . . . . . . . . . . . . . . . . . . . . . . . . . . . . . . . . . . . . . . . . . . . . .

Museu Apel·les Fenosa. El Vendrell. Del 24 d’abril
al 20 de setembre de 2026. museuapellesfenosa.cat

Entre el 24 d’abril i el 20 de setembre, al Museu Apel·les 

Fenosa s’hi pot veure l’exposició «Desplaçats. Rodoreda i 

Fenosa». La mostra ha estat comissariada per la directora 

del mateix museu, Nekane Aramburu, i compta amb la 

col·laboració de la Fundació Mercè Rodoreda i el CCCB.  

  Concentrada en una única sala, «Desplaçats» és un 

cas d’estudi d’una relació i un context molt concret: l’exili 

parisenc l’any 1948 de Fenosa, Florensa i Rodoreda. 

L’exposició es desplega a través d’una acurada selecció 

documental, l’icònic cap de bronze que Fenosa va fer de 

Rodoreda, un dibuix i una pintura de l’escriptora, així com 

una proposta contemporània en diàleg de Pol Roig. 

  En un espai de dimensions modestes, no són poques 

les sorpreses. La primera és la rigorosa investigació cu-

ratorial evidenciada en la documentació seleccionada on, 

entre d’altres, podem llegir el poema mecanoscrit que Ro-

doreda va dedicar a Fenosa. En paral·lel, també sorprèn la 

faceta plàstica i més desconeguda de Rodoreda. 

  Més enllà del que es veu, emergeixen relats que fan 

de «Desplaçats» una exposició inevitablement lligada al 

present. L’exili, encarnat des d’Odisseu fins a l’actualitat, 

 

Vistes de l’exposició. Fotografies: Pol Roig Valldosera.

demana atenció cada dia en els successius moviments 

migratoris forçats per l’emergència climàtica o els con-

flictes bèl·lics. A banda, la mostra també es configura en 

els nous i imprescindibles relats del segle xxi on la figura 

d’Apel·les Fenosa ja no es pot explicar sense la de Nicole 

Florensa, com a gestora cultural, però també com a artis-

ta. N’és una evidència l’exposició «AUTOUR. Els hàbitats 

de Nicole Florensa», també comissariada per Aramburu al 

Palau Bofarull de la Diputació de Tarragona en aquest any 

del centenari del naixement de l’artista.  

  És precisament en la presència de Nicole, a qui Ro-

doreda va proposar ser reina dels Jocs Florals del 1948 

a París, on recau el treball que Pol Roig ha fet sobre 

l’exposició i en residència al Museu. Des de la seva crea-

ció artística i vinculada a la moda, Roig ha generat una 

instal·lació ex professo que neix de l’angoixant i magistral 

relat de Rodoreda «Fil a l’agulla» per situar al centre de 

tot una camisa que Rodoreda va fer per a Florensa i que 

il·lumina «Desplaçats». Durant l’exili Rodoreda va treba-

llar cosint per poder subsistir, però també va continuar 

creant i connectada a altres catalans que, com ella, tam-

bé havien hagut de deixar casa seva. Aquesta connexió i 

ànima desplaçada es manifesta en l’obra de Roig, en la 

sensibilitat de l’objecte retrobat i en el fil, literal, invisible 

i imprescindible que ho connecta tot: el fil dels afectes i 

l’hospitalitat, encara presents al Museu Apel·les Fenosa.

. . . . . . . . . . . . . . . . . . . . . . . . . . . . . . . . . . . . . . . . . . . . . . . . . . . . 



PÀGINES DE CREACIÓ
ALBERT MACAYA
. . . . . . . . . . . . . . . . . . . . . . . . . . . . . . . . . . . . . . . . . . . . . . . . . . . . 

GLITCH

Albert Macaya. Reus, 1961. Artista visual, investigador i docent. 

Darrerament ha exposat individualment a:

«Teatre d’ombres», l’Espai Mil Nou, Reus.

«Thums Up», Sala Àmbits, Centre Cultural, Ajuntament de Cambrils.

«Teatre d’ombres», a cura de Mercè Alsina i Enric Maurí, 

Capella de Sant Corneli de Cardedeu, Museu Tomàs Balbey.



Rarament ens deturem a considerar la materialitat de la pantalla. Com a interfície és trans-

parent: mirem a través d’ella. De sobte, el glitch ens recorda que contemplem una finestra 

de milions de píxels de colors. El que parpelleja en el glitch és la revelació inesperada 

que la immaterialitat d’allò virtual és una fal·làcia. Cost energètic i treball de misèria per a 

l’etiquetat massiu d’imatges en són el revers. Quin és el joc? Donar a veure i encegar alhora, 

atordint potser sense remei la nostra capacitat d’imaginar un futur en comú. AM
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AURÈLIA MUÑOZ: BALL I NUS 
// BEA ESPEJO  

. . . . . . . . . . . . . . . . . . . . . . . . . . . . . . . . . . . . . . . . . . . . . . . . . . . .

Aurèlia Muñoz. «Entes». Museo Nacional Centro de Arte
Reina Sofia. Madrid. Del 29 d’abril al 7 de setembre de 
2026. museoreinasofia.es; Museu d’Art Contemporani
de Barcelona. Del 5 de novembre de 2026 al 29 de març 
de 2027. macba.cat; en el marc de l’Any Aurèlia Muñoz.

Hi ha dues arrels indoeuropees sense relació morfolò-

gica però que, tanmateix, comparteixen un vincle amb 

les funcions tèxtils i arquitectòniques: teg i teks. De la 

primera deriven paraules en llatí com tectum i tegere, el 

que avui entenem per sostre i protegir. La segona arrel, 

teks, remet a text i teixir, però també a allò arquitectònic. 

Penso en Aurèlia Muñoz (1926-2011) i les moltes com-

binatòries possibles d’aquest ball d’idees. Una obra que 

està més a prop del text que del sostre, tot i ser aquest 

hàbitat dels seus «Ocells-estels» (1983), i que té més a 

veure a construir que a cobrir, tot i que hi ha peces, com 

Personatge en el bosc (1974), que es precipiten sobre el 

terra a mode d’arquitectura flexible. Hi ha més paradoxes i 

passos creuats: els patrons no són homogenis i les formes 

estètiques no són pas estàtiques, sinó que s’apropen més 

a composicions de tensió on el temps també balla i gravita 

en una constant mutació.

  La reescriptura dels límits és una de les més grans 

gestes d’aquesta artista essencial dins de l’evolució de 

l’art amb expressió tèxtil del segle xx, de la qual enguany 

se celebra el centenari del naixement. Titulada «Entes», 

comissariada per Manuel Cirauqui i Rosa Lleó (direc-

tor i investigadora d’einaidea) i Sílvia Ventosa Muñoz, 

filla de l’artista i responsable del seu arxiu, està copro-

duïda pel Museu d’Art Contemporani de Barcelona i el 

Museo Nacional Centro de Arte Reina Sofia de Madrid, i 

s’acompanya d’una àmplia programació coral al llarg de 

tot l’any. El propòsit és llençar una mirada transversal al 

treball de l’artista on formes, matèries i colors, així com 

tapissos, dibuixos i estructures de paper, configuren un 

teixit de ressonàncies on allò tan essencial com nuar, filar 

o plegar s’obre a altres dimensions espacials i espirituals. 

Tanmateix, la mostra salda un deute històric amb cert oblit 

institucional, especialment a les darreres dècades. En un 

moment en què l’art tèxtil viu un boom dins del context 

de l’art contemporani i en què la revalorització de la his-

tòria de l’artesania del fil passa per un interès global que 

conquista el mercat, Aurèlia Muñoz assenta les bases del 

teixit com a forma de pensament on s’inscriuen tants i 

tantes artistes. Un fil que uneix cos i paraula, tradició i 

innovació, passat i futur.

  La seva és una trajectòria d’experimentació radical, 

d’intuïció i mètode, de memòria i reivindicació. Queda pa-

tent a cada sala de la compacta i rodona exposició. Les 

seves primeres obres són del 1958 i consisteixen en es-

tampats i pintures sobre arpillera que representen cases, 

ciutats o animals. Als anys 60, corrents com la nord-ame-

ricana Fiber Art i l’europea Nouvelle Tapisserie, respon-

sable de la Biennal Internacional del Tapís de Lausana, 

on l’artista tant va participar, s’obrien pas en un context 

de transformacions socials profundes, com la revolució 

juvenil, l’ecologisme i el moviment feminista. L’art tèxtil es 

reivindicava per la seva dimensió escultòrica i apostava 

per l’experimentació tècnica i materials més enllà de la 

tradicional llana. Des d’aquest context, l’artista s’obre a 

treballar amb el crin, el lli o el sisal així com altres mate-

rials no necessàriament tèxtils, com plomes d’ocells, fu-

lles, flors o llavors. Més tard, explora els brodats a l’agulla 

(picturae) dels tapissos dels segles xii al xvi, que estudia a 

l’antic Museu Tèxtil de Barcelona, avui Museu del Disseny. 

  En peces com Homenatge a Jerónimo Bosco (1971) va 

veure que la bidimensionalitat no era suficient i va saltar 

als tapissos espacials amb la creació d’obres volumètri-

ques que s’allunyen de la paret. Exemples d’això són Ma-
cra tòtem (1969), la sèrie «Capes» (1971-1983) i «Entes» 

(1976-1978). En elles, deixa el brodat pel macramé que 

la porta a formes escultòriques més abstractes. A Redes 
vegetales (1973) i Personatge dins el bosc (1974) s’obre 

a la manipulació del jute des de la tècnica del wrapping, 

que permet entrar i sortir de l’obra, a través de les trans-

parències i els forats. Sota l’interès per la navegació a 

vela, les cordes d’amarrar vaixells, no trigaran a arribar 

els seus ocells-estels, que va instal·lar a la seva expo-

sició al Palacio de Cristal del Parque del Retiro el 1982 i 

que ja sobrevolen el MACBA. A partir dels anys 80, quan 

l’interès per la pintura ho acapara tot al context espanyol, 

Aurèlia Muñoz mira de prop el paper que fa ella mateixa 

al Molí Paperer de Capellades, i en sorgeixen obres cen-

trades amb el llibre com a leitmotiv i que ella enllaça amb 

la tradició paperera del Japó i les diferents filosofies de la 

materialitat del paper sobre la qual l’artista va estar ru-

miant en les seves darreres obres. 

  Kafka va narrar a Odradek com una bobina de fil podia 

córrer i riure o com una fusta inanimada exhibia una for-

ma impersonal de vitalitat, i quelcom semblant passa amb 

les obres de l’artista a l’exposició. Entre nusos, semblen 

parlar de la força de les coses, de cert impuls actiu i de la 

tendència de persistir. De com tots els cossos, les obres, 

són cossos afectius; és a dir, parents, oberts a un ball coral 

de relacions. Teixir té molt de coreografia. De fet, és una 

successió de moviments rítmics que van creant formes, 

volums i textures. Així pensava ella mateixa el seu procés 

creatiu, com un ball on el tèxtil, les escultures i els patrons 

geomètrics interactuaven amb l’espai. La dansa mare.

. . . . . . . . . . . . . . . . . . . . . . . . . . . . . . . . . . . . . . . . . . . . . . . . . . . .

Vista de la instal·lació al MACBA Barcelona. Fotografia: 
Roberto Ruiz; vista de l’exposició a Madrid. Fotografia cor-
tesia MNCARS.
. . . . . . . . . . . . . . . . . . . . . . . . . . . . . . . . . . . . . . . . . . . . . . . . . . . .



		  // 15

EL PALAU PERD LA COMPOSTURA
AMB WURM   
// CÈLIA DEL DIEGO   

. . . . . . . . . . . . . . . . . . . . . . . . . . . . . . . . . . . . . . . . . . . . . . . . . . . .

Erwin Wurm. «Dreamers». Museo Fortuny, Venècia. 
Del 6 de maig al 22 de novembre de 2026. 
fortuny.visitmuve.it

Venècia és una ciutat acostumada a la representació. Po-

ques institucions ho exemplifiquen millor que el Museo 

Fortuny, instal·lat a l’antic Palazzo Pesaro degli Orfei, on 

Marià Fortuny va desplegar un projecte que desbordava 

les fronteres entre art, disseny, arquitectura, escenogra-

fia i moda. Les sales del palau conserven encara avui 

l’atmosfera d’un laboratori en activitat: teles estampades 

i pigments, mobiliari i llums teatrals conviuen en una dis-

posició que desdibuixa les fronteres entre col·lecció, habi-

tatge i espai de treball.

  És precisament aquesta densitat material i històrica la 

que fa de «Dreamers», d’Erwin Wurm, una de les inter-

vencions més suggeridores que ha acollit el centre en els 

darrers anys. Més que ocupar les sales del palau, l’artista 

austríac les desajusta. Les seves figures informes i les 

peces tèxtils antropomòrfiques operen amb una lògica 

aliena a l’harmonia modernista que impregna l’edifici. És 

en aquesta fissura on dues concepcions del cos vestit es 

confronten i es posen a prova l’una a l’altra.

  Les creacions de Fortuny aspiraven a modificar la per-

cepció dels cossos des de l’experiència estètica. Wurm, 

en canvi, parteix d’elements quotidians que sotmet a pro-

cessos de deformació i exageració que en deixen al des-

cobert la fragilitat. Bona part de la seva trajectòria artística 

ha posat l’accent a qüestionar la solidesa de l’objecte es-

cultòric i les convencions que el sostenen.

  El diàleg amb Fortuny es fa especialment visible en les 

obres vinculades a la indumentària. El paral·lelisme és in-

evitable, però resulta més productiu entendre’l com un 

desencaix més que no pas com una afinitat. Els vestits 

Delphos o els xals Knossos van ser concebuts per activar 

el moviment, per convertir qui els portava en part d’una 

composició espacial més àmplia. Wurm parteix també de 

la roba, però ho fa en sentit invers. A obres com Yikes, Skin 

o Shadow de la sèrie «Substitutes», les peces apareixen 

buides, abandonades, reduïdes a restes d’una presència 

que ja no hi és. El teixit deixa de ser una extensió del cos 

per esdevenir-ne el rastre.

  Aquest desplaçament és especialment significatiu en 

un museu dedicat a un creador que va entendre el vestit 

com una tecnologia de transformació. Davant l’ideal de 

bellesa i de control formal associat a Fortuny, Wurm ar-

ticula una estètica de la distorsió, que es fa present a les 

escultures que donen títol a la mostra. Els grans coixins 

de la sèrie «Dreamers», sostinguts per braços, cames o 

peus que emergeixen de manera improbable, evoquen 

cossos atrapats entre el descans, el desig i l’esgotament. 

L’humor continua sent una eina fonamental en la pràctica 

de l’artista, però aquí funciona sobretot com un mecanis-

me de desestabilització. El ridícul i l’absurd alteren la fami-

liaritat dels objectes i introdueixen una certa incomoditat 

en un entorn associat històricament al refinament.

  La planta superior està dedicada a l’activació de les 

cèlebres «One Minute Sculptures», iniciades a finals dels 

anys 90. Mitjançant instruccions senzilles, els visitants 

són convidats a adoptar postures temporals amb llibres, 

cadires, ampolles o peces de roba. Però la rellevància 

d’aquestes obres va molt més enllà de la participació. 

Quan Erwin Wurm les presenta per primera vegada, qües-

tiona amb elles algunes de les categories fonamentals de 

l’escultura: la permanència, la massa o la durada. Durant 

60 segons, el cos esdevé matèria escultòrica i l’obra exis-

teix únicament en l’acció.

  Situada al Palazzo Fortuny, aquesta intervenció ad-

quireix una dimensió addicional. El visitant deixa de ser 

observador per convertir-se en intèrpret dins d’un edifi-

ci concebut amb una lògica escènica. Però les postures 

proposades per Wurm transformen l’experiència en una 

posada a prova deliberada del cos que altera les conven-

cions d’aquesta teatralitat. Forcen el gest i accentuen la 

consciència de la pròpia estranyesa. 

  La potència de «Dreamers» rau precisament en aques-

ta tensió. L’exposició no estableix un diàleg entre passat 

i present a partir de semblances formals, sinó a través 

d’una fricció productiva. Fortuny i Wurm comparteixen 

l’interès pel cos, el vestit i la representació, però arriben a 

conclusions oposades. Si el primer va confiar en la capa-

citat de la forma per amplificar l’elegància corporal, el se-

gon n’explora el desequilibri, la vulnerabilitat i els excessos 

per revelar-ne les esquerdes. El Palazzo Fortuny deixa de 

ser un simple contenidor excepcional per esdevenir una 

part activa del discurs. La seva història, els seus objectes 

i la seva càrrega simbòlica entren en joc i es deixen afectar 

per la irrupció de Wurm, que no hi busca acomodament 

sinó una lleu pèrdua de compostura. 

. . . . . . . . . . . . . . . . . . . . . . . . . . . . . . . . . . . . . . . . . . . . . . . . . . . .

Vista de l’exposició al Museo Fortuny. 
Fotografia: Markus Gradwohl.
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ELS PREMIS ARTIGA: CINC ANYS DE 
CONSTRUCCIÓ DE MEMÒRIA DE L’ART 
CONTEMPORANI A LES COMARQUES 
DE TARRAGONA  
//  ANTONIO SALCEDO   

. . . . . . . . . . . . . . . . . . . . . . . . . . . . . . . . . . . . . . . . . . . . . . . . . . . .

Mèdol Centre d’Arts Contemporànies de Tarragona.
23 de gener de 2026. artiga.cat

La cinquena edició dels Premis Artiga ens dona 

l’oportunitat per reflexionar sobre la seva significació 

en el teixit cultural de les comarques de Tarragona. Els 

guardons han esdevingut un instrument de reconeixe-

ment i visibilització de les pràctiques artístiques contem-

porànies del territori. Impulsats per Artiga. Revista d’Art i 
Pensament Contemporani i amb la col·laboració de Mèdol 

Centre d’Arts Contemporànies de Tarragona, els premis 

s’inscriuen en una iniciativa cultural singular que els con-

fereix un valor específic, ja que el criteri de selecció i reco-

neixement emana d’un àmbit de coneixement profund de 

la realitat artística del territori.

  Els Premis Artiga no es poden desvincular de la trajec-

tòria de la revista que els promou. Des del seu naixement, 

Artiga ha desenvolupat una tasca de documentació, reflexió 

crítica i difusió de les arts visuals contemporànies. En un 

entorn on gairebé no existeixen publicacions especialitza-

des d’aquest tipus, la revista s’ha consolidat com un espai 

de producció de discurs, de transferència de coneixement 

i de connexió entre creadors, investigadors, comissaris, 

gestors i públics. La continuïtat al llarg de vint anys repre-

senta un cas destacat dins del panorama cultural català i 

explica la credibilitat dels premis que porta associats.

  En aquest sentit, els Premis Artiga han contribuït a 

definir els referents contemporanis de les arts visuals a 

les comarques tarragonines. La relació de guardonats al 

llarg de les cinc edicions és un document important sobre 

l’evolució de l’escena artística territorial. Podem dir que els 

premis dibuixen una mena de cartografia cultural que per-

met identificar agents, institucions, trajectòries i proces-

sos especialment significatius en l’art contemporani local.

  Al llarg de les edicions anteriors, han estat reconegu-

des per la seva trajectòria honorable: Joaquim Chancho, 

Chantal Grande, Marcel Pey i  Jordi París Fortuny. En la 

categoria de creació consolidada: Alfred Porres, Mariona 

Moncunill, Alba G. Corral i  Raquel Friera i en la de nous 

creadors: Albert Gironès, Aura Roig i  Arnau Casanoves. 

En la primera edició hi havia la categoria d’iniciativa i va 

obtenir el premi La Grey. Galeria d’art.

  La cinquena edició, gener del 2026, amb el reconei-

xement a Aureli Ruiz, Quim Packard i Núria Rovira, refor-

ça aquesta línia de treball. Ruiz ha estat distingit per una 

llarga trajectòria com a artista, dissenyador i activista, 

marcada per l’ús innovador de materials industrials i per 

una mirada compromesa amb l’ecologia, el món rural i 

els conflictes socials, així com per la seva tasca de gestió 

cultural a Reus i al Centre de Lectura. Packard ha estat 

premiat per una pràctica multidisciplinària que connecta 

art, educació, sociologia i sostenibilitat, i que qüestiona 

amb humor i formats híbrids tant el sistema artístic com la 

crisi ecològica. Núria Rovira ha rebut el  guardó com a nova 

creadora per una recerca performativa sonora que activa 

espais de transició i ruïnes industrials, i implica el públic 

en relats compartits i experiències temporals innovadores.

  Després de cinc edicions, els Premis Artiga s’afirmen. 

La seva principal aportació no és distingir trajectòries, sinó 

contribuir a construir un relat sobre l’art contemporani del 

territori. En un context caracteritzat per la fragilitat de moltes 

iniciatives culturals, la continuïtat d’Artiga i dels Premis Arti-

ga esdevé un objectiu per a la identitat cultural del territori.

. . . . . . . . . . . . . . . . . . . . . . . . . . . . . . . . . . . . . . . . . . . . . . . . . . 

Núria Rovira, Quim Packard i Aureli Ruiz. Premiats
2025, amb els guardons, peces originals de GELO. 
Fotografia: ARTIGA.

CHEMA NOVELL. «MIRRORS». 
UN MUNT DE MIRALLS TRENCATS   
//  ANA GONZÁLEZ CHOUCIÑO  

. . . . . . . . . . . . . . . . . . . . . . . . . . . . . . . . . . . . . . . . . . . . . . . . . . . .

Desfilada al Círcol de Reus. 
4 de juny de 2026. 
elcircoldereus.cat

El 1970 Giuseppe Penone va crear Rovesciare i propri 
occhi, unes lents de contacte reflectants que anul·len la 

mirada per convertir-la en mirall de qui observa. En un 

dels seus autoretrats, Chema Novell es cobreix els ulls 

amb una estructura de miralls hexagonals que recorden 

un rusc d’abelles. En lloc d’anul·lar momentàniament la 

seva identitat, la multiplica, la fragmenta en múltiples di-

reccions i l’expandeix cap a nosaltres.

  Chema Novell vesteix sempre de negre, ulleres de sol, 

cabell curt i fosc, llavis pintats de vermell: és la seva ma-

nera d’habitar el món. Gairebé cada dia publica a Insta-

gram un autoretrat. Les imatges són en blanc i negre, amb 

una estètica elegant que revela els seus coneixements de 

moda i disseny. Però va més enllà: hi ha un punt inquietant 

en aquestes escenes, la temptació de buscar-nos al reflex 

dels cristalls que oculten els seus ulls.  Porta collarets que 

ha convertit en amulets. Els fa amb nines, cotxes de jo-

guina i clauers de la Torre Eiffel. Són objectes oblidats que 

rescata de la vida quotidiana, aquella que, de vegades, re-

correm anestesiats. Sembla l’ésser escollit per conèixer-

ne el secret: camina atenta i, quan un d’aquests objectes 

li retorna la mirada, el converteix en una extensió del seu

cos, en el seu reflex, també en el de la nostra infantesa: 

les nines, els cotxes de joguina, els clauers, records dels 

primers viatges amb els nostres pares...

  Deia Borges que som formes inconstants, un munt de 

miralls trencats. A «Mirrors», al Saló dels Miralls del Cír-

col de Reus, Novell ens va regalar aquest reflex fragmen-

tat. Trenta-set joves es converteixen en el seu alter ego, 

portadors de la seva identitat desplegada en un temps 

també expandit, el que duren set cançons hipnòtiques. 

Són alumnes de l’Institut Gabriel Ferrater. Amb l’ajuda de 

Màrius Domingo i les professores Ester Ferrando, Thais 

Salvat i Meri Roig, ens van submergir en una escena 

propera al trànsit, un calidoscopi. Descalços, recorren 

lentament l’espai, sostenint amb les mans dues petites 

llanternes que il·luminen els collarets. Caminen mentre 

la música ens interpel·la. «I don’t recognise myself in the 

mirror», diu una de les cançons. Un vídeo, on una noia 

es pinta els llavis davant d’un mirall, irradia tons blaus, el 

color preferit d’un amic que ja no hi és.

  Potser, quan marxem, deixarem un munt de miralls 

trencats, un reflex multiplicat fins a l’infinit.

. . . . . . . . . . . . . . . . . . . . . . . . . . . . . . . . . . . . . . . . . . . . . . . . . . 

Fotografies: Chema Novell i Lluc Queralt.
. . . . . . . . . . . . . . . . . . . . . . . . . . . . . . . . . . . . . . . . . . . . . . . . . .
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«S/C»: CONVERSA PÚBLICA   
// JORDI VERNIS    

. . . . . . . . . . . . . . . . . . . . . . . . . . . . . . . . . . . . . . . . . . . . . . . . . . . .

Lo Pati Centre d’Art Terres de l’Ebre. Amposta. 
Del 10 abril al 31 de maig de 2026. lopati.cat

«Una exposició conversacional», aquest és el subtítol de 

l’exposició «S/C» (sense comissariat) organitzada per Lo 

Pati, que ha reunit les obres de 47 artistes al seu espai 

d’Amposta. La mostra —una de les primeres amb Jaume 

Vidal Arasa com a director del centre— ha arriscat amb 

una proposta que volia desjerarquitzar la narració curato-

rial, segons afirmava la difusió del projecte mateix. I ho ha 

fet dirigint-se contra la figura que normalment jerarquitza: 

el comissari. «Què passa quan un centre d’art renuncia a la 

figura del comissari? Què diuen els artistes quan no han de 

seguir el discurs de ningú?» es preguntava el breu text que 

presentava l’exposició.

  Afrontar la massiva disposició de «S/C» conduïa a un 

dels trets distintius de qualsevol exposició que s’acosta a 

una gran quantitat d’obres sense gairebé cap mediació en-

tre elles: la cacofonia, fruit de renunciar a una estructura 

que articuli vincles clars entre totes les propostes partici-

pants. Això no ha estat un element negatiu en un projecte 

que aspirava a ser «conversacional». De fet, és una con-

seqüència lògica si el que tens entre mans són converses 

vives, ja que el conjunt s’abraonava sobre teu com el soroll 

de quaranta-set veus sonant en un mateix carrer. No hi ha 

hagut una única conversa, sinó moltes i totes en marxa 

alhora, barrejant-se i confonent-se entre elles. 

  L’absència de concessions pel que fa a la mediació en-

tre el visitant i l’exposició no ha barrat el pas a uns temes 

de fons que emergien —més accidentalment que no pas 

de forma planificada— a partir d’obres que compartien 

inquietuds. Entre ells, l’exploració del cos i les seves po-

tències (en les obres de Núria Ferré i de Mariaelena Roqué, 

per exemple), les constel·lacions familiars i la dimensió bio-

gràfica dels objectes (en la instal·lació de Laia Ortiz San-

sano i l’assemblage d’Antònia Ripoll), els espais simbòlics i 

rituals dins la societat i la natura (en la instal·lació de Maria 

Pons Calvet, entre altres) o l’especulació formal i els límits 

de la representació (en el Desori antipragmàtic d’Ortésia 

Cabrera-Espuny i l’obra gràfica d’Elena Blesa). Més en-

llà d’aquestes possibles agrupacions, la mostra també ha 

comptat amb una sèrie d’obres que versen sobre el que 

podríem anomenar polítiques de l’entorn. 

  Si bé aquesta última categoria abraça obres carregades 

de crítica i denúncia en un sentit ampli (des de la pintura de 

Pepo Moreno fins al Logotrip de Cristian Porres), vull repas-

sar algunes que problematitzen el conflicte amb l’aigua i la 

cosificació de l’entorn com a principi de la seva destrucció. 

És el cas de Terra Sub Hasta, de Josep Pinyol; El domini de 
l’aigua s’ha convertit en un acte de colonització, de Núria 

Arias; Deltaica i valenta, de Joan Salvadó; Herència 267/1, 

de Gessamí Olesa, o Intermezzo III: Cal·lípolis, de Gerard 

Boyer. Totes parlen de l’alteració de les condicions natu-

rals d’un territori. Bé a partir d’imitar en clau de denúncia 

una funció fonamental d’aquesta alteració, buscant certa 

performativitat i interacció amb el visitant; bé a partir de 

ramificacions de l’activisme i els seus rastres. O passant 

també per l’aproximació material als límits del paisatge.

  Aquest semblava formar el nucli més identificable (cu-

ratorialment parlant) d’un projecte anticomissarial. I sen-

se trair aquest esperit, sense destacar cap part que hagi 

d’elevar-se de forma jeràrquica sobre el tot, crec que val la 

pena fixar-s’hi, ja que d’entre les coses que totes les obres 

«deien» sense necessitat de comissari, aquest nucli ha 

permès que «S/C» sigui no només una exposició conversa-

cional, sinó també una exposició que tracta de problemes. I 

especialment de problemes del present. N’enumero només 

alguns: el vincle entre terra i memòria, el canvi climàtic, 

el fantasma del despoblament, la parcel·lització del Delta 

com a forma extractiva d’entendre la propietat, i la burocrà-

cia abstracta que aquesta parcel·lització genera i que porta 

com a conseqüència la fragilitat del vincle amb el món de la 

pagesia i amb el que és tel·lúric. 

  D’entre les poques idees rectores que «S/C» s’ha avin-

gut a facilitar per poder descriure l’objectiu de l’exposició, 

n’hi havia una de poderosa i crucial: l’absència de guia té 

a veure amb una possible «democràcia del format». Per 

tant, ens trobem davant un exercici que volia «prendre el 

pols real a la producció artística a les Terres de l’Ebre», 

però també repensar el format expositiu. I fer-ho des d’una 

pulsió política. Des d’aquest punt de vista, prendre la con-

versa com a motiu des d’on pensar aquesta democràcia del 

format ha estat un encert. La lucidesa de les converses és 

el pas previ a la lucidesa de la política. La política entesa 

com a debat públic. Sense aquell primer sintagma no pot 

aparèixer el segon. 

  Per debat públic entenc, de forma general, allò que no 

pots fer sol. La vàlua de l’exposició a Lo Pati ha estat assa-

jar un projecte la forma del qual denota que no es podia fer 

sol. No em refereixo a la seva producció, sinó al contingut, 

a allò que es vol explicar. A «S/C», l’acte de reunir ha sem-

blat gairebé obligatori. I transmetre això és el principi més 

preuat de qualsevol mediació, especialment aquella que 

aparentment no té mediadors.

. . . . . . . . . . . . . . . . . . . . . . . . . . . . . . . . . . . . . . . . . . . . . . . . . . . .

Vistes de l’exposició. Fotografies: ARTIGA.
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«DIGITAL AFTER ALL». MÈDOL
CENTRE D’ARTS CONTEMPORÀNIES
DE TARRAGONA   
//  MÀRIUS DOMINGO  
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La Tabacalera, Mèdol Centre d’Arts Contemporaines 
de Tarragona. Del 14 al 17 de maig de 2026. medol.cat

«Digital After All», l’exposició festival dedicada a les arts 

digitals contemporànies, que programa el Centre d’Arts 

Contemporànies Mèdol de Tarragona, es va plantejar, se-

gons ens comenta el director de Mèdol, Vicent Fibla, «com 

una celebració de la digitalitat entesa no només com a 

tecnologia, sinó també com a espai de reflexió crítica so-

bre la relació entre els éssers humans, el patrimoni, el 

paisatge i els nous sistemes digitals». 

  Aquesta tercera edició, ha estat comissària per Antò-

nia Folguera, comunicadora i gestora cultural especialit-

zada en les interseccions entre art, tecnologia i societat. 

Amb una llarga trajectòria vinculada a la difusió de la cul-

tura digital contemporània, ha participat en nombrosos 

projectes, festivals i programes internacionals relacionats 

amb la innovació cultural i les pràctiques artístiques emer-

gents. És especialment coneguda per la seva tasca de 

mediació entre creadors, institucions i públics diversos, 

promovent una aproximació crítica i accessible als impac-

tes socials i culturals de les tecnologies digitals. En aquest 

camp es pot considerar una pionera.

  A través d’instal·lacions immersives, projeccions, 

llum, so, robòtica i experiències audiovisuals, «Digital 

After All» va reunir artistes i col·lectius que exploren els 

límits i les possibilitats de la cultura digital contemporà-

nia. Les obres presentades abordaven qüestions com la 

intel·ligència artificial, la memòria del patrimoni, la crisi 

ecològica, els comportaments col·lectius i la materialitat 

sovint invisible de les tecnologies que configuren la nos-

tra vida quotidiana. 

  Més que una exposició, «Digital After All» va convertir 

la Tabacalera en un espai d’experimentació i trobada, on 

l’art digital es desplegava com una experiència sensorial 

i alhora com una invitació a pensar críticament el món 

contemporani. 

  Es presentaven cinc propostes que exploraven dife-

rents maneres d’entendre la relació entre tecnologia, per-

cepció i món físic: 

  -Lux Mundi, una obra col·laborativa d’Alba G. Corral, 

Desilence, Hamill Industries i MASSO amb música de Tar-

ta Relena, reinterpretava digitalment les pintures romàni-

ques de Sant Climent de Taüll mitjançant llum, imatge i 

so. Un mapping projectat sobre una reproducció a escala 

de l’absis, amb tres propostes que tenien poca relació 

entre elles, probablement amb una durada excessiva, i 

on només la música de Tarta Relena aconseguia unificar 

l’experiència. Música inspirada en el cançoner tradicional 

mediterrani, que actua com un fil conductor temporal en-

tre passat i futur, i contribueix a esmorteir l’efecte de casa 

de nines que impregna el conjunt.

  -Cascade, de Marc Vilanova, és una instal·lació immer-

siva que tradueix els infrasons dels salts d’aigua en una 

arquitectura lumínica travessable. El so invisible es con-

verteix en espai físic i visual, permetent al visitant entrar 

dins d’un sistema sensorial expandit. La peça destaca pel 

joc d’escales entre el micro (les vibracions imperceptibles) 

i el macro (l’espai lumínic que envolta el cos), generant una 

experiència gairebé sinestèsica on es difuminen els límits 

entre veure, sentir i escoltar. Peça emblemàtica, quan una 

bona idea s’executa amb solvència el resultat sempre és bo. 

  -Slow Violence, de Hamill Industries, reflexiona sobre 

les formes lentes i persistents de degradació ambiental 

associades a l’antropocè. L’obra construeix una imatge 

de gran impacte visual, gairebé hipnòtica, que remet a 

determinades produccions documentals, en què la natura 

es mostra en tota la seva intensitat i escala. En aquest 

cas, però, el que s’hi revela és una realitat més inquietant: 

processos invisibles o poc perceptibles que transformen 

el planeta de manera constant, com si fossin llavors que 

germinen a gran velocitat fins a colonitzar el paisatge.

  La proposta juga amb el contrast entre l’escala mo-

numental de la imatge i la nostra experiència quotidiana, 

habitualment mediada per pantalles petites i fragments vi-

suals breus. En aquest sentit, el projecte té com a punt fort 

la capacitat de confrontar l’espectador amb una imatge 

immersiva i desbordant, que obliga a replantejar la relació 

entre mirada, temps i territori. Slow Violence, juga exces-

sivament amb l’escala, però més que un projecte fallit, es 

pot entendre com una peça que aposta deliberadament 

per la tensió visual i conceptual, i ens situa davant d’una 

natura que ja no és només contemplada, sinó també alte-

rada i accelerada pels processos humans contemporanis.

  -A Needle in a Haystack, de Varvara Guljajeva i Mar 

Canet, presenta un robot que intenta trobar una agulla en 

un paller. La peça utilitza aquesta metàfora per qüestionar 

els límits de la intel·ligència artificial. El robot actua de 

manera metòdica però ineficient, i posa en evidència la 

distància entre les promeses d’eficiència tecnològica i la 

complexitat del món real. L’obra destaca per la seva ironia 

i per la seva capacitat de convertir el dispositiu robòtic en 

un mirall crític de la nostra relació amb la informació, la 

cerca constant i la saturació de dades. 

  A escala estètica, la peça combina una simplicitat for-

mal gairebé ascètica amb una gran densitat conceptual, 

cosa que en reforça la força discursiva. És una obra que 

no només mostra un dispositiu tecnològic en acció, sinó 

que el converteix en un mirall crític de les nostres expecta-

tives sobre la intel·ligència, l’eficiència i la pròpia capacitat 

de comprendre el món. La millor proposta de l’exposició.

  -Finalment, Eixam, del Col·lectiu Axolot, explora la 

intel·ligència col·lectiva a través d’un conjunt de petits ro-

bots autònoms que es comporten com un organisme únic. 

Inspirada en sistemes naturals com els eixams d’abelles o 

els bancs de peixos, la instal·lació mostra com comporta-

ments simples poden generar patrons complexos i emer-

gents sense necessitat d’un control central. L’obra qüestio-

na la noció d’autoria i jerarquia, i proposa una intel·ligència 

distribuïda que sorgeix de la interacció entre elements. En 

aquest sentit, es pot llegir com una metàfora de la societat 

digital contemporània, en què les dinàmiques col·lectives 

són imprevisibles i constantment canviants.

. . . . . . . . . . . . . . . . . . . . . . . . . . . . . . . . . . . . . . . . . . . . . . . . . . . .

Vistes de la mostra. Fotografies: Mèdol.
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D’UN BLAU... TAN BLAU... TAN BLAU
MARIAELENA ROQUÉ I «...ERA
UNA BLAVOR...». ADORATORI
PROFÀ AL PONT
// AIDA BOIX GRAU 
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Museu de l’Ebre - Lo Pont de Tortosa.
22 de maig de 2026.

Sota el Pont del Mil·lenari de Tortosa, al Museu de l’Ebre, 

dirigit per Antònia Ripoll, la proposta de Mariaelena Roqué 

estableix una relació indissociable amb aquest singular 

emplaçament. La ubicació no és una qüestió menor. El 

trànsit incessant dels vehicles que creuen l’estructura es 

filtra a l’interior de la sala i dialoga amb l’espai sonor creat 

per Edgar de Ramon fins a convertir-se en una mena de 

mantra contemporani. En aquest edifici de dues plantes, 

la fredor del formigó contrasta amb una proposta que 

desborda els límits disciplinaris i es desplega a través 

d’objectes, sons, imatges i presències en moviment cons-

tant. Més que un simple contenidor, l’espai esdevé un ele-

ment actiu que incorpora al recorregut expositiu el ritme i 

les reverberacions de la ciutat que circula just damunt seu.

  La instal·lació ocupa les dues plantes del museu. Es-

cultures, objectes, vestits, elements escenogràfics, vídeo 

i so conformen una mateixa trama visual a mig camí entre 

l’espai ritual i l’escenografia. Entre els elements que ar-

ticulen el recorregut destaquen les desenes de sabates 

negres escampades per terra, una presència silenciosa 

que anticipa la centralitat del cos i del moviment dins la 

proposta. Moltes peces reposen directament sobre el pa-

viment, establint una relació de proximitat amb el visitant 

i reforçant la sensació d’endinsar-se en un univers que es 

recorre amb el cos i amb la mirada. El muntatge afavoreix 

aquesta sensació de desplaçament constant i converteix 

la visita en una experiència en què contemplació, presèn-

cia física i percepció de l’espai es confonen contínuament.

  La inauguració va acabar d’activar aquest entramat 

de formes, objectes i presències quan Mariaelena Roqué 

va recórrer l’espai amb una acció performativa que con-

duïa la mirada dels visitants i els convidava a habitar-lo 

d’una altra manera. Vestida de negre, l’artista transitava 

els dos nivells de la sala interpel·lant el públic amb una 

sèrie de frases recurrents que funcionaven com invoca-

cions poètiques. «Un blau, tan blau, tan blau... que es-

garrifava», repetia davant de cada visitant, mentre altres 

expressions com «Cada ull, cada ull...» o «El meu fill!» 

emergien de manera fragmentària i intensa. Més que 

construir un relat lineal, la performance generava un estat 

d’atenció sostinguda. Les seves intervencions orientaven 

també la mirada cap a la projecció situada al nivell su-

perior, on apareixia la mateixa artista asseguda davant 

del mar. La tensió entre aquesta imatge immòbil i el cos 

que recorria la sala ampliava els significats de l’acció i 

acabava implicant el públic en un recorregut compartit.

  La força de la seva obra rau en la seva capacitat de se-

duir i incomodar alhora. Peces com Hostia puta, LA BICHA 
y sus potras, VIOLADORES en formación, Donaintocable, 
MALDITAS CUCARACHAS o Candelabro para invocación 
evidencien la persistència d’una iconografia en què con-

viuen erotisme, ritual, religió, transgressió i transformació. 

En lloc d’operar com a símbols tancats, aquests motius es 

reactiven constantment i adquireixen nous significats se-

gons el context en què són presentats. El sagrat i el profà, 

el desig i la dissidència, la vulnerabilitat i la força con-

viuen en unes obres que oscil·len entre la poesia visual, 

la denúncia i la reivindicació. Lluny de buscar el consens, 

l’artista converteix la crítica i la denúncia en eines per 

qüestionar convencions, prejudicis i estructures de poder.

  El moviment travessa tota la seva creació. No només en 

la presència del cos, la performance o l’acció, sinó també 

en la manera com les obres evolucionen, reapareixen i es 

ressignifiquen al llarg del temps. Més que no pas orientar-

se cap a una forma definitiva, bona part de la trajectòria 

de Mariaelena Roqué sembla sostenir-se sobre una lò-

gica de revisió, construcció i reformulació contínues.

  Aquesta lògica de treball s’estén més enllà de l’espai 

expositiu. «...era una blavor... d’un blau... tan blau... tan 

blau...» forma part d’una gira performativa presentada 

aquesta primavera en diversos espais del Camp de Ta-

rragona i les Terres de l’Ebre, alhora que s’inscriu en el 

procés creatiu vinculat al film Res no és efímer per a mi, 
dirigit per Elisenda Trilla i produït per Produccions Sauri-

nes. El film acompanya aquest moment de la trajectòria 

de l’artista i documenta una pràctica que continua des-

plegant-se a través d’exposicions, accions i nous contex-

tos. També la intervenció realitzada dins del programa Els 

Ports. Natura i Art participa d’aquesta mateixa lògica. En 

diàleg amb el paisatge i la memòria dels Ports, Roqué va 

posar en relació la memòria de Florencio, conegut po-

pularment com a Teresa la Pastora, i la simbologia de la 

libèl·lula per reflexionar sobre la llibertat, la diversitat i la 

persistència d’allò que resisteix l’oblit, l’exclusió i l’extinció.

  Potser és aquí on resideix una de les principals virtuts 

de l’artista. Lluny d’entendre l’obra com un objecte aca-

bat, la manté oberta a noves significacions i a una relec-

tura constant. Res no és efímer, però tampoc immutable. 

Tot es transforma. Tot continua en moviment.

. . . . . . . . . . . . . . . . . . . . . . . . . . . . . . . . . . . . . . . . . . . . . . . . . . . .

Fragments d’instal·lacions i acció d’«Adoratori profà»
al Pont de Tortosa. Fotografies: ARTIGA.
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BIGAS LUNA. «EROS ET NATURA»   
// JORDI SEGÚ      
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Centre Cultural Església Vella. Mont-roig del Camp.
Del 19 de març al 3 de maig de 2026. mont-roig.cat 

La primera vegada que vaig veure plasmat en un cartell 

cinematogràfic el nom de Bigas Luna va ser en una ex-

cursió a Barcelona amb l’escola l’any 1979. Encuriosit en 

veure les immenses cues davant d’un cinema, vaig decidir 

sortir del grup per anar a descobrir quina era la pel·lícula 

que s’hi projectava. El film va resultar ser Caniche. Bigas 

tenia 33 anys; jo, 15. L’atzar va fer que al cap d’uns anys, 

i arran de la meva dedicació professional a l’audiovisual, 

conegués Bigas Luna.

  La quarantena de peces de què vam poder gaudir 

a l’exposició «Eros et Natura», a partir d’una selecció  

d’obres metòdicament escollides per la seva comissària,

Raquel Medina, és una tria força elaborada. I ho destaco 

pensant en l’enorme producció que Bigas Luna va dur a 

terme durant gairebé seixanta anys: obra pictòrica, di-

buixos, collages, fotografies, peces escultòriques... Bigas 

Luna sempre es va considerar artista visual i mai no va 

deixar d’experimentar amb la pintura, en gran part, per 

comprovar com la matèria es transformava. Aquesta era 

una de les seves principals obsessions. L’obra de Bigas 

fa èmfasi en la natura, els fenòmens orgànics i el sexe, i 

els té com a prioritaris. També en l’atzar i la innocència, 

l’espiritualitat i els costums, i la menja. 

  En entrar a la mostra, ens rep una de les seves «taules 

impossibles» (Taules, 1973), custodiada per grans mun-

tatges fotogràfics de la pel·lícula Jamón, Jamón (1992). 

Més endavant, unes fotografies manipulades del treball 

A Fior di Pelle (2012): fetes a partir d’uns negatius que 

Bigas va trobar al seu estudi, les va ampliar i les va pintar, 

portant-les a una altra dimensió.

  Als Anfang («origen», en alemany) hi descobrim una se-

lecció de petites cares que, observades en conjunt, acon-

segueixen crear un efecte hipnòtic. Repartides per la sala, 

anirem localitzant planxes de la sèrie «Cinc punts cardinals» 

(2003), planxes de ferro tractades amb òxid que transme-

ten una trajectòria ferma, com d’estar en procés continu. 

  Bigas experimenta amb el que ell considera existent en 

la seva brutalitat física. L’artista produeix peces, obres, 

fenòmens que, per la seva mateixa naturalesa expressiva, 

passen a convertir-se en un símbol per comunicar alguna 

cosa prèviament sentida, experimentada. Bigas prova de 

tornar a l’origen, sense abandonar el present, per retornar 

l’home a les relacions amb els altres; és a dir, al seu mode 

d’existència específic.

  En la part final, destaca una de les peces imprescin-

dibles de la mostra: unes fileres amb guions de les se-

ves pel·lícules subjectats amb grans pedres que Bigas va 

deixar a la intempèrie al seu hort de Salomó. L’artista inten-

ta explorar totes les possibilitats que tenim per conèixer-

nos a nosaltres mateixos a través de l’art. La selecció de 

l’exposició revela una gran despesa d’energia, de forces, 

com si Bigas ho remenés contínuament tot, com si el co-

neixement fos una geografia entesa de manera transversal, 

una geografia que cal explorar. La proposta aconsegueix 

esdevenir un intent definitiu de guanyar el dret de revisitar 

el món personal de Bigas Luna. Magnífica exposició!

. . . . . . . . . . . . . . . . . . . . . . . . . . . . . . . . . . . . . . . . . . . . . . . . . . . .

Vistes de l’exposició. Fotografies: ARTIGA.







«LLUM, NATURA CENTRUM EST». 
MARCEL·LÍ ANTÚNEZ
// BLAI ROSÉS 
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Mèdol Centre d’Arts Contemporànies i Port de Tarragona. 
Exposició al Tinglado 2. Del 10 de març al 24 de maig de 
2026. medol.cat, porttarragona.cat.

«L’aire pur, l’aliment viu i el respecte absolut als cicles bio-

lògics del sòl són les veritables armes contra la destrucció 

de la societat industrial.»

Llum de la Selva 

. . . . . . . . . . . . . . . . . . . . . . . . . . . . . . . . . . . . . . . . . . . . . . . . . . . .

«Si la realitat és global, el coneixement ha de ser global. 

No podem fragmentar el món ni separar el subjecte, la 

teoria i la pràctica si volem entendre la seva pulsió i activar 

la rauxa conscient del teixit social.»

Lluís Maria Xirinachs

. . . . . . . . . . . . . . . . . . . . . . . . . . . . . . . . . . . . . . . . . . . . . . . . . . . .

«Un bosc natiu i autòcton no és una plantació d’arbres or-

denats en fila pel benefici humà; és una comunitat caòti-

ca, autònoma, resilient i profundament viva que protegeix 

el futur de la terra.»

Akira Miyawaki 

. . . . . . . . . . . . . . . . . . . . . . . . . . . . . . . . . . . . . . . . . . . . . . . . . . . .

«La reforestació de la terra degradada no és una qüestió 

de promeses institucionals; és un combat diari i físic de 

resistència. Regenerar el territori és plantar vida on el sis-

tema només hi ha deixat abandonament.»

Yin Yuzhen

. . . . . . . . . . . . . . . . . . . . . . . . . . . . . . . . . . . . . . . . . . . . . . . . . . . .

  La tesi central de «Llum, Natura Centrum Est» es 

formula com una esmena a la totalitat del sistema-món 

capitalista i a la seva doctrina civilitzadora basada en 

l’extractivisme històric, la noció d’explotació com a eix 

de coordenades per vincular-se a qualsevol medi. L’obra 

postula que l’anomenada crisi climàtica no és un accident 

tècnic o de gestió dels recursos, sinó la conseqüència 

lògica i inherent d’una matriu econòmica que necessita 

mercantilitzar, cosificar i desplaçar la natura del relat cen-

tral per garantir l’acumulació infinita.

  A través de la sistematúrgia i la construcció d’interfícies 

col·laboratives, Marcel·lí Antúnez utilitza els codis i els dis-

positius contemporanis de l’art públic com a eines de sub-

versió política. L’obra afirma categòricament que el medi 

s’ha de descolonitzar del marc corporatiu i posar-se al 

servei de l’acció comunitària. En situar la llum i la natura 

com els subjectes actius de la narració —i no com a mers 

objectes de consum o decorats de fons—, el projecte 

es constitueix com un espai de resistència ideològica on 

l’ecologia  esdevé el recurs narratiu central per transitar 

cap a una dialèctica antisistèmica.

  L’exposició va esdevenir una trinxera cultural i col·lectiva 

des de la qual es denunciava l’ús d’agrotòxics (herbicides, 

plaguicides, fertilitzants, etc.), la destrucció dels espais 

agraris i l’hegemonia del teixit industrial que escanya el te-

rritori, convocant de manera desenfadada i colorista a una 

acció ciutadana directa per revertir el col·lapse ambiental 

des de l’autonomia i el suport mutu.

  L’exposició al Tinglado 2 del Moll de Costa de Tarra-

gona es va desplegar com un ambiciós projecte artístic 

de naturalesa col·laborativa i processual que recollia més 

d’una dècada de treball (2014-2026). Marcel·lí Antúnez, 

lluny de respondre a una lògica de museografia conven-

cional, va plantejar una mostra amb més de 250 objectes 

provinents d’accions, rues, instal·lacions i murals conce-

buts sovint de manera específica i per encàrrec, articulant 

l’espai mitjançant una constel·lació d’apèndixs interactius, 

formatius i comunitaris.

  L’espai expositiu es va organitzar entorn de quatre sa-

les principals i una sèrie de grans dispositius visuals que 

funcionaven com el cor de la proposta. En el recorregut 

van destacar els anomenats telons parpella, dibuixos mo-

numentals i cèdula de la mostra (com el gran Teló Selenita 

o el Teló Salvatgia) que es desplegaven a la manera dels 

llibres desplegables pop-up. Les sales del Tinglado van 

ser testimonis d’un relat obert on convivien dibuixos, cò-

dexs, plats preparatoris i objectes de carrer com carros, 

gegants, bestiari, caretes, banderes i vestits vinculats a 

les accions col·lectives de les darreres rues de l’artista.

  Aquesta col·lecció d’objectes es va complementar de 

manera rigorosa amb la sèrie de «Pòsters Pagesos», re-

trats i manifests visuals dedicats a figures subversives de 

l’ecologia, així com amb les pintures de nova creació so-

bre la biografia del naturista Llum de la Selva, executades 

en col·laboració amb els alumnes de 2n d’Arts al Mur de 

l’Escola d’Art de Tarragona. La posada en escena es va 

integrar formalment en les quatre estances de la mostra 

desembocant en el Teló Arbre Utopia (2023), un manifest 

en format visual que resumeix la transició de la lògica ca-

pitalisme & destrucció versus naturalesa & sostenibilitat.

  El veritable motor de «Llum, Natura Centrum Est» ra-

dicava en la seva robusta dimensió formativa i en la seva 

xarxa d’activitats participatives d’implicació ciutadana, 

coordinades per Alba Rihe. El procediment col·laboratiu 

de la mostra es va servir de la complicitat de veïns del 

Serrallo, col·lectius vulnerables, associacions, Escola 

d’Art i Disseny, voluntariat i centres escolars. Així mateix, 

l’exposició va obrir espais de debat i de praxi en el territori 

mitjançant la taula rodona Agroecologia i Art (on es van 

reunir pagesos, artistes i científics) i la caminada Visita 

als Horts, un recorregut de quatre quilòmetres pels horts 

propers al maltractat riu Francolí. El cicle es va cloure amb 

una gran Rua de Clausura, un dispositiu festiu i reivindica-

tiu que va tornar a treure al carrer les peces produïdes en 

els tallers, tancant de manera inversemblant i carismàtica 

un projecte que entén l’art com un espai d’aprenentatges 

compartits i el territori com un subjecte viu en greu perill 

de destrucció.  

. . . . . . . . . . . . . . . . . . . . . . . . . . . . . . . . . . . . . . . . . . . . . . . . . . . .

Vistes de la mostra i accions: Fotografies: Dolors Ayxendri.
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