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Luis María Beamonte Mesa

Presidente de la Diputación Provincial de Zaragoza

Echando la vista al pasado y al presente del proyecto expositivo Maestros de la Cerámica y sus Escuelas, con la 
exposición en torno a María Bofill las emociones se dejan sentir y el análisis surge de inmediato. Emociones por es-
tar en contacto con unos artistas, los maestros, que en países como Japón son nombrados monumentos vivientes 
en reconocimiento a su aportación cultural, y como tales los consideramos. Emociones por que estas exposiciones, 
como ya decíamos en anteriores catálogos, nos permiten conocer un poco más esa tela de araña que compone la 
cerámica contemporánea, donde los maestros son los puntos generadores de todo un lenguaje que se ha extendido 
y multiplicado con las interpretaciones que cientos de creadores están desarrollando actualmente. Pero además se 
convierte en un reconocimiento, en un agradecimiento activo y en ese sentido puedo trasladar las muestras de afecto 
y gratitud tanto de los maestros como de los discípulos que los acompañan hacia la intención de este proyecto y el 
camino seguido por el Taller Escuela Cerámica de Muel.

Por otra parte, como presidente Diputación Provincial de Zaragoza, institución que desarrolla  Maestros de la Cerá-
mica y sus Escuelas, a través del Taller Escuela Cerámica de Muel, hacer ver que este es uno de las propuestas más 
coherentes que en cerámica contemporánea se hayan realizado en España, por su contenido y planteamiento, por su 
continuidad en el tiempo, seriedad y profesionalidad, además de por el momento creativo de los distintos autores que 
en él participan y que todos ellos son voces que tienen algo que aportar a este lenguaje.

Los contenidos reflejados en cada uno de los catálogos editados, los convierten en una pequeña enciclopedia ya 
que junto a las obras introducen un análisis del trabajo  de los autores participantes, mostrando las vinculaciones y 
referencias comunes, constatando al Taller Escuela Cerámica de Muel y por ende a la Diputación de Zaragoza como 
el espacio de referencia de la cerámica contemporánea en España, siendo este uno de los múltiples aspectos en los 
que se fundamenta su labor.

En esta exposición se muestra la obra de los últimos años de María Bofill, centrada en la creación de paisajes y at-
mósferas de pequeño formato con la porcelana como único material  protagonista. La poética que consigue  transmitir 
el trabajo  Bofill, artista que nos ocupa en esta ocasión, con la sutileza del soporte y del tamaño,  es el fruto de un dila-
tado recorrido, tanto a nivel formativo como artístico, plagado de contradicciones culturales, por formas tan diferentes 
de entender la cerámica como la que contrapone  Méjico a Japón o Europa a Estados Unidos. Todo ello teniendo 
siempre como referencia que en los años 60, 70 e incluso 80, la cerámica, salvo contadas excepciones como Arcadio 
Blasco, Enric Mestre o Elena Colmeiro entre otros, era encajada dentro de la producción alfarera y el barro entendido 
como un material de paso en procesos escultóricos.

Continuando con el esquema de estas exposiciones, acompañan a Bofill diez autores con trayectorias artísticas 
importantes. Estos diez autores; Camila Pérez, Marta Danes, Yukiko Murata, Jordi Marcet-Rosa Vila-Abadal, Pep 
Madrenas, Carles Vives, Isabel Barbaformosa, Trudy Kunkeler y Ángeles Casas apoyan su trabajo en un desarrollo 
conceptual del la obra, a través del análisis del propio entorno o de un mundo particular alrededor del proceso cons-
tructivo que se refleja en el gesto, la visión del “desecho” o la interpretación del propio trabajo. El importante recorrido 
creativo de cada uno de estos autores nos da la idea proporcionada de cuan imprescindible es María Bofill en la 
historia de la cerámica contemporánea y cual es el nivel de los contenidos de Maestros de la Cerámica, ya que cada 
uno de ellos por separado merecería una muestra.

Invitar por tanto a profundizar en el contenido de este catálogo y a revisionar los catálogos publicados hasta ahora, ya 
que empieza a hacerse visible nuestro objetivo, el de conseguir desde el Taller Escuela Cerámica de Muel mostrar el 
panorama de la cerámica contemporánea con sus nexos principales.
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LA MATERIA DE LOS SUEÑOS: EDIFICACIONES DE UNA ENIGMÁTICA 
POÉTICA EN CLAVE MEDITERRÁNEA
ROSA ULPIANO

Quienquiera que seas, ahora pongo mi mano 
sobre ti para que te conviertas en mi poema. 

Walt Whitman

La concepción oriental del arte lejos de cualquier planteamiento o capricho esteticista establece una auténtica comu-
nión creativa entre el hombre y toda la naturaleza. Un principio estético de arte y poesía viva que ha derivado en una 
serie de técnicas que la favorecen. Por ello, no es de extrañar que en el arte oriental muchas veces se confunda en 
acciones humanas o que vayan unidas a todos los objetos de la vida cotidiana. En este sentido, Antonio Tàpies esta-
blecía en su ensayo “El arte contra la estética” la necesidad de observar las cosas ínfimas o las de pequeña escala 
en la naturaleza, se trataría de una búsqueda de la intimidad en el paisaje como parte conjunta en la “realización” 
universal: “Hasta las formas de su pintura, arquitectura, jardinería…, obedecen a una finalidad idéntica de darnos la 
sensación del “todo que fluye” y que “todo es inconstante y mudable”, cosa que corresponde en especial a la idea 
fundamental del budismo. En el arte japonés se llega ahí, como explica el propio Tsudzumi, mediante el concepto de 
fragmentación y pequeñez de escala, entre otros. 

Al establecer el concepto de observación en las pequeñas cosas, conseguimos que la imaginación se deslice sobre el 
objeto de contemplación. Por ejemplo, completar con nuestra mente un trazo incompleto en el boceto de una planta, 
hallar un paisaje en el cielo o imaginar una historia entre las vetas descritas sobre el pavimento del suelo. Así pues, 
logramos descubrir lo infinitamente grande, el universo, en algo que puede ser infinitamente pequeño. Este concepto 
e influencia oriental es una constante que encontramos a lo largo de toda la trayectoria de María Bofill, y que se matiza 
tras  sus largos periodos de estancia en Japón. 

Tras completar sus estudios en la Universidad de Arte de Kyoto y recibir posteriormente una Beca de la Generalitat de 
Catalunya para investigación de la porcelana en Japón. Bofill, aprende una serie de conceptos, técnicas y filosofías 
de oriente que le influirá en su obra, como muy bien señala la historiadora y teórica Carmen González: “Esta influen-
cia oriental la ha mantenido en toda su trayectoria, pues se ha dedicado a realizar objetos de pequeño tamaño, de 
gran delicadeza y sensibilidad. Bofill ha creado su mundo de relación con la materia a partir de esa intimidad con los 
objetos, que son una prolongación de sus manos.”   

En este sentido, María Bofill, como señalan algunos autores muy acertadamente, ha sido un faro para la escultura ce-
rámica contemporánea en nuestro país, llegando a crear una importante escuela de jóvenes ceramistas a su alrededor 
que es el motivo de estudio en este ciclo de “Maestros de la Cerámica y sus escuelas”. Bofill ha desarrollado hasta el año 
2002 una intensa labor de docencia en la escuela Massana de Barcelona.  Gracias a su trabajo de investigación, su obra 
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y su inquieta personalidad viajera ha acercado a lo largo de treinta y siete años el mundo de la cerámica contemporánea 
a posteriores generaciones de artistas, convirtiéndose en un enlace clave que conectaría la modernidad a una visión 
tradicional que imperaba en un país que había sufrido el ostracismo de una dictadura. Y en el que la introducción de la 
obra de arte como objeto artístico y escultórico se enfrentaba con una serie de consignas de catecismo burgués que no 
reconocía los nuevos lenguajes artísticos, y aún menos el uso de la cerámica fuera de lo tradicional, frente a una Europa 
que se abría todavía costosamente a su incorporación a estos. Es necesario matizar esto último para comprender a 
grandes rasgos la importancia de esta artista tanto en la docencia, como en la innovación de lenguajes y técnicas en el 
mundo de la cerámica contemporánea y por ende en el Arte en España, en general. 

En sus primeros años de creación su obra se vio inmersa en el estudio de la técnica y los esmaltes con una prefe-
rencia por la estética mediante el uso del elemento contendor. Es una etapa donde prevalecen las reiteraciones con 
pequeñas variaciones formales de vasijas de porcelana de gran finura que permitían traslucir la luz interior. En ellas 
ya se aprecian los primeros rasgos de lo que será una larga producción escultórica. Piezas que irán desembocando 
en estructuras de corte minimalista, y de clara asimilación conceptual y poética contemporánea a través del objeto 
abriendo nuevos caminos de  investigación a la escultura cerámica contemporánea en España, y que es el objeto de 
nuestro análisis. 

La obra de María Bofill nos descubre un universo que puede contemplarse como minúsculas arquitecturas o escul-
turas de porcelana, el espíritu de una obra que desde lo minúsculo es capaz de transmitir el concepto de lo inmen-
so, como señalábamos al principio. En su obra encontramos creaciones poéticas a partir de las formas del mundo, 
variaciones sobre el mismo tema y, sobre todo, metáforas de una acción propositiva, de no sumisión a las pautas 
impuestas por la realidad, sino de afirmación en el arte y en el hacer como alternativa para producir cambios efectivos 
en la escultura, comenzando por el microuniverso esencial en el paisaje. Como indica la propia artista; en su trabajo 
hay una búsqueda entre lo clasicista y la ruptura contemporánea. 

Esta particular poética de Bofill se caracteriza por un no hermetismo y una especial generosidad para con el espectador. 
En esta relación entre poética y estética, al público se le ofrece la posibilidad de conocer lo esencial de la naturaleza 
a través de unos procedimientos que se explicitan en la propia factura de las piezas. Los recortes de las nubes, el 
mar o  las olas dan la levedad y la libertad que exige la porcelana, que parece desmaterializarse en manos de la 
artista, a veces parece comportarse 
como suaves nubes en el firmamen-
to, vencido por el peso de la gra-
vedad y flotando al contacto con el 
viento. También existe mucho humor 
e ironía en estos trabajos, y Bofill 
parece dispuesta a jugar rompiendo 
los clichés del arte más conceptual: 
encerrando un manantial entre cua-
tro muros, tendiendo escaleras a 
las nubes, cercando y construyendo 
puertas dentro del mar o haciendo 
que un pez cruce una nube. 

Algunos de los distintivos caracterís-
ticos de su producción artística como 
conjunto son: el concepto depurado 
de la forma, a menudo con connota-
ciones minimalistas, el sobrio y eficaz 
sentido del espacio y de la dialéctica 



12

del mismo con los objetos, tanto en términos visuales como conceptuales, el uso de la porcelana que le confiere a su 
obra tanto flexibilidad como delicadeza confrontada con la aparente monumentalidad de sus esculturas y la capacidad 
de simbolización a través de los objetos, arquitecturas y elementos de la naturaleza de una manera directa y franca que, 
de igual modo, es lo suficientemente abierta, imaginativa y ambigua como para permitir una descodificación compleja y 
rica en significados, alusiones y sugerencias con la idea de fragmentación, poesía y pequeñez que nos quiere trasmitir. 

La artista descompone y despliega sobre unos pequeños planos o plataformas construcciones, jardines, altares, 
torres, columnas, arcadas, laberintos con los que ella consigue, por otra parte, desplazar hacia la forma pura todos 
los elementos componentes que nos podría evocar bien el mito del laberinto de Cnossos, e incluso el modo en que, 
a la manera del gran poeta Jorge Luis Borges  nos descubría en sus “laberintos”, como las complicadas construccio-
nes laberínticas simbolizan el proceso transformador de la experiencia humana donde el viajero constantemente se 
enfrenta a la pérdida, pero también a la creación de sí mismo. En este sentido, la artista nos habla de este mundo 
interior también presente a modo de laberinto en la revista Con Barro: ”Una casa puede llegar a ser un laberinto, 
incluso nuestras vidas son laberintos. Me interesa igualmente el túnel que se crea, el juego de luces y sombras. Para 
mí el mar es a veces un laberinto, o la montaña”   Y en este sentido, encontramos como en el concepto del laberinto, 
al igual que las soluciones en el proceso técnico del desarrollo de la cerámica podría equipararse a la solución de 
cada uno de los enigmas que el hombre encuentra en la vida.  Como en todo relato simbólico, que en el fondo se 
apoya sobre alguna realidad, aunque a veces no podamos llamarla histórica porque es producto de la imaginación. El 
laberinto es verdadero como referencia a realidades psicológicas, a vivencias humanas, a procesos y formas que se 
reflejan cubiertos de símbolos y que la artista  nos desvela simbólicamente a través de la escultura, entre los lugares 
que conocemos, la montaña, un jardín, un edifico, unos arcos o unas nubes, llegando a nosotros, que tenemos que 
tomarnos el trabajo de develarlos, esto es, quitar sus velos como en la escultura titulada “Laberinto jardín”, en cuyo 
centro quizás podríamos encontrar la clave al enigma en una especie de columna-símbolo de oro y, de este modo, 
volver a encontrarnos con el sentido oculto, con el sentido profundo de las cosas. 

Pero esta serie en exposición, laberintos, delicadísimos y elegantes escenarios surgen no sólo de su pasión por los 
viajes reales o imaginarios, sino también como una íntima y sentimental retrospección del paisaje natal de la artista, 
Barcelona. Espacios, vanos, puertas y ventanas que atrapan el aire, la luz y la matizan por la sensualidad traslu-

cida de la porcelana, acentuando su 
carácter infinito mediante la traspa-
rencia y reflejo de los rayos lumino-
sos, esos espacios en el que como 
en el laberinto nunca hay final. Con 
ellos, Bofill recrea una atmósfera 
claramente mediterránea, barroqui-
zante. En este proceso, la escultora 
se sirve del color; aunque con una 
clara prioridad por el color azul, y 
principalmente el blanco, encontra-
mos puntualmente la introducción 
de oro como símbolo del barroco 
mediterráneo. Sin embargo, es bien 
cierto, que en estos últimos años ha 
ido introduciendo nuevos matices 
cromáticos en sus obras, si bien, 
siempre de un modo muy sutil pero 
no exento de cierta carga emotiva. 
Llegados a este punto, quizás nos 
interroguemos si ese uso del color 
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dorado tiene alguna referencia espi-
ritual con sus altares, o esa suerte 
de barca aurea cruzando sobre los 
dos mares a modo de ofrenda es-
conde ciertos mitos religiosos o, tal 
vez, paganos. Esto no debería lle-
varnos a error pensando en ningún 
matiz de tipo religioso, sino más bien 
espiritual, ya que su obra transita por 
una poética de contacto con el en-
torno, con ese lugar sublime en que 
todo fluye, por espacios de la ima-
ginación. No obstante, no hay que 
olvidar que se trata de simbólicos 
lugares que están en una constante 
conexión con nuestro pasado cultu-
ral, como muy bien señala Antonio 
Garrido: “Construcciones níveas con 
irisaciones lapislázuli que  incluyen 
las huellas de una escultora como im-
pronta evocadora de otras huellas de un pasado  mediterráneo que han configurado nuestra cultura”.  

Su producción abarca esculturas de porcelana que responden formas geométricas como el triángulo, el cuadrado, 
la pirámide, el círculo y la elipse. Algunas incluyen variadas y troqueladas formas polimórficas con las que construye 
nubes, túneles, colinas, montañas, olas, alusiones al mar, estanques, jardines o árboles. Estas configuraciones no 
se definen simplemente por el poder creador con el que cuenta la artista, sino que se conquistan a través del choque 
entre las formas y el uso sublime de la técnica cerámica. Con un juego de luces y sombras sobre un pálido blanco 
matizado de azul, incluso negros, ocres o rojizos, establece Bofill su elegante vocabulario formal.

Hay varias maneras de construir estéticamente los espacios o de semantizarlos en la obra de esta artista, de modo 
que a menudo son las formas y el vacío, que en ocasiones es el ámbito de movimiento, y en otros casos la referencia 
a una realidad geográfica-cultural mediterránea, lo que le preocupa, cuando no la estructura, la fisiología y la experi-
mentación con las llamadas puertas de la percepción –los sentidos- a través de las cuales se nos muestra el mundo, 
más allá del mero “objeto escultórico”. María nos introduce por paisajes líricos, epitomes, metáforas y poesía donde 
nuestra mirada viaja a través de universos imaginarios;  “Las obras describen, las más de las veces, amplios paisajes 
o monumentales construcciones, pero en ocasiones se empequeñecen sin dejar de serlo para transmitirnos un con-
cepto que nos obliga a acomodar la mirada para encontrarlos  dentro de lo que es una idea poética. Y todo viene de 
lejos, desde que hace más de treinta años emprendiese lo que es una idea poética. La mirada, que siempre ha de ser 
sosegada y profunda, se hace entonces cómplice de ese proceso de epítomes que nos plantea la artista intentando 
llegar a esa propuesta tan rigurosa como entrañablemente lírica, tan austera como profundamente brillante.”   

Su simplicidad al representar la naturaleza nos invita a pensar que, en ocasiones, las esculturas han sido concebidas 
como poemas que materializan una bella historia a través de la fugacidad y la permanencia, de la levedad y la rotun-
didad de las formas. Encontramos en sus esculturas esta carga lírica, una poesía que a través de los títulos de las 
obras nos evocan una suerte de pequeños haikus, una “metaforización” de los nombres de las cosas. La artista crea 
atmósferas con nombres puntuales, convirtiendo lo denotativo en connotativo: “Veles e vents”, “Porta al llac”, “Cultivo 
azul”, “Cerro y lago”, “Mar gruesa”, “Jardín negro” nos transmiten con  imágenes, al igual que la poesía, lo que las 
palabras no pueden decir. Es el plano de la trascendencia poética. El espíritu humano, y por consiguiente de la obra 
escultórica. Es una forma de mirar distinta a la palabra, allí se enlazan la escultura-naturaleza con el sujeto -espíritu 
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y la escultura- naturaleza deviene escultura-espíritu. Existe un punto de conciencia del proceso escultórico en por-
celana, un punto donde no se privilegia exclusivamente la obra, tampoco el sujeto, sino el sujeto viajando a través 
del lenguaje escultórico y la sensibilidad de la delicadísima materia. Se trata de acceder a un universo perceptual y 
espacial, en lo espiritual y en lo cualitativo del proceso cerámico, que se abre en un mundo poético, en la narración y 
la ensoñación del mundo de lo lírico, pero que en el sentido cualitativo contiene también referencias locales que sólo 
se hacen legibles auténticamente conociendo un contexto cultural determinado, mediante el cual el lenguaje poético 
transferido a la obra, lo transforma en universal. 

La porcelana junto con un constante juego de luces y sombras inunda la obra de María Bofill, está presente en los 
materiales, las formas, los muros, los encuadres, las distancias y es el leit motiv de su trabajo. Adentrarse en la escul-
tura de María supone asomarse a la construcción e interpretación de nuevas visiones de la escultura y a la relación 
entre el conocimiento, el pensamiento, el contexto y la memoria. La riqueza expresiva de sus obras, aumenta el 
vocabulario de la escultura porque incorpora a sus figuras nuevas soluciones mediante el uso de la porcelana, el es-
pacio que las rodea. Trata además a la superficie o plataforma sobre la que se desarrolla como si fuera continuación 
de un paisaje, con una solución finísima donde casi se trasluce el interior de los elementos representados. Toda una 
filigrana de exquisitez, levedad, imaginación, sensibilidad, proporción y construcción que se debate en el eterno ciclo 
de la vida. María traza unos caminos que el espectador observa y que es invitado a contemplar, como expansión de 
una visión abierta e íntima del paisaje espacial que conforma el universo interior de  la artista. Delante de sus obras 
el espectador se siente en un estado placentero, disipado, nada estorba su contemplación. De ésta forma la calma 
perceptiva le permite establecer múltiples e infinitas asociaciones entre las imágenes, convirtiendo a cada uno de los 
espectadores en un curioso observador. 

En los títulos de sus obras también aparecen implícitos lugares que le son familiares como  “Pirineos” o lugares donde 
ha podido intercambiar experiencias con otros artistas y construir nuevas formas de trabajar como la pieza “Hungría”. 
Y es que ésta inquieta viajera, tras finalizar sus estudios en la escuela Massana, amplió su formación en Londres, en 
el Hammersmith College Art and Building, una ciudad en el que los artistas habían comenzado a cambiar su visión 
hacia un mayor pluralismo, buscando otros materiales y otras formas de interactuar. En la República Checa descubrió 
definitivamente  la porcelana en 1980, de la que a partir de ese momento no volverá a separarse, como ella misma 
relata en esa búsqueda por conseguir la materia esencial de su trabajo “Incluso llegué a sacar unas fórmulas químicas 
de un libro para fabricarla pero la verdad es que el color que obtenía no era muy puro. Por esto lo dejé aparcado por 
un tiempo. Hasta un encuentro celebrado en la República Checa, en la ciudad de Bechyê, en 1980. Trabajé primero 
con una pasta blanca que no era porcelana, pero gracias a una compañera holandesa la pude conseguir, a partir de 
este momento empezó  a gustarme en gran manera el trabajo  con porcelana. Aunque también he de decir que la 
pasta blanca de la República Checa tenía una pureza blanca sorprendente”. 

La dureza de la porcelana se convierte en delicadas y frágiles composiciones. En piezas cargadas de deseo, mis-
terio, tensión, superación, nostalgia, verdad, humor y poesía. La escultura transforma elementos reales, en lugares 
ficticios, imaginarios, oníricos y el límite no se sitúa en la limitación espacial de la pieza sino en la imaginación del 
que lo observa. No hay estridencias, ni elementos disonantes, sino un conjunto de perfecto y acabado equilibrio, de 
armonía mediante un perfecto desenlace entre materia y espacio, entre las formas reales en pausada relación con 
las imaginarias de un mundo de objetos que emergen de la fantasía, el recuerdo convertidos en “la materia de los 
sueños” en una trabajosa trama de alquimistas donde tierra, fuego y aire quedan atrapados, prendidos por la capri-
chosa arbitrariedad de la belleza.
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Lago. 2011

8x34x25,5 cm.

Cerro y lago. 2009
7x30x20 cm.
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Pequeños volcanes. 2013

8x27,5x20,5 cm.
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Portalada dentro del mar. 2014

25x30x20,5 cm.

Corriols. 2008-2014

8x32x24,5 cm.
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Memorial. 2014

10x27x21 cm.
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Pirineos. 2013

12x30x22 cm. 

Estanyol. 2012-2014

13x24x14 cm.
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Arquitectura con jardín. 2013

20x22,5x30 cm.



26

Puertas sin camino. 2013

13x31x22 cm.
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Puertas. 2014

Medidas variables

Escaleras. 2009-2013

26x8 cm.
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Umbral. 2013

14x28,5x26 cm.
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Escalera. 2013

11x19x24 cm.
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Companys de camí. 2014

14,5x29x7,5 cm.

Poisson dans la corbeille. 2009-2014

8,5x20x15 cm.
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White wave-blue sea. 2014

5x28x17,5 cm.
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Neblina en el cerro. 2008-2014

51x66x50 cm.
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Cultivo azul. 2009

5x33x24 cm.
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Éxodo. 2014

Olas 9x24x7 cm.

Peces 10,5x22x6,5 cm.

Mar gruesa. 2009

51x52x14 cm.
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Peces jugando con las olas. 2014

5x30x18 cm.
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Ciprinus carpio. 2013

10x37,5x30,5 cm.

Reposando sobre una roca. 2006-2014

11x30x10 cm.
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Mares. 2013

4x44x20 cm.
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Peces en las nubes. 2014

6x29x7,5, 8x23x8, 5,5x21x8 cm.

Trinitat. 2014
5,5x27x21 cm.
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Veles e vents. 2013

7,5x22x27,5 cm.
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Brumas sobre el tejado. 2014

14,5x29x17 cm.

Recodo. 2012

11x22,5x22,5 cm.

Jardín negro. 2013

12x21x26,5 cm.
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Muros en el jardín. 2013

9x23x19,5 cm.
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Mar cercado. 2013

3x24x24 cm.

Colinas azules. 2013

4x33x25 cm.
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Manantial. 2010

8x21x21 cm.



44

Tres nubes. 2011

17x16x10,5 cm.

Nubes y claros. 2013

20x25x30 cm. cada una (7 módulos)

Gargots de boira. 2009-2014

10x27x21 cm.
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Manat de núvols. 2009-2013

21x22x20 cm.
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Altar. 2009

6,5x23x19 cm.

Cúmulos al amanecer. 2013

6x29x16 cm. 
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Triada. 1998-2014

17x16x10,5 cm.
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Ara. 2013

3,5x22x22 cm.

Nubes. 2007-08

14x83x37 cm. 

Medidas variables.

Cantal. 2009-2013

7x16 cm.
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Línea azul. 2013

5x21x21 cm. 
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JosEP MADRENAS

Wladimir Vivas

Pep Madrenas ha contado en varias ocasiones que ya de niño, en su Folgueroles natal, buscaba barro con el que 
hacer sus bolas para jugar a las canicas, que después cocía en pequeños hornos improvisados, también que le 
gustaba ir a ver trabajar al alfarero Joan Capdevila, cuyo taller estaba cerca de su casa. Estas anécdotas son una 
constante en muchos ceramistas. No volveremos aquí a hablar de la tópica “magia del fuego”, pero lo cierto es que 
parece que la plasticidad y la posterior transformación de algo amorfo como es el barro en una realidad dura, tangible 
y perdurable como la cerámica deja en los espíritus creativos una impronta difícil de olvidar. En este caso además 
podríamos hablar del descubrimiento de la facilidad (relativa) con que se puede fabricar un objeto utilitario que 
proporciona satisfacciones a quien lo hace o a quien lo utiliza; y ese es, al cabo, el trayecto clásico de un ceramista, 
desde una simple bola de barro, que pese a su simplicidad, o quizá gracias a ella, proporcionaría de seguro horas 
de felicidad al niño Pep Madrenas, o un humilde cuenco hecho por el alfarero Joan Capdevila, cuyo taller quedaba a 
pocos minutos de su casa, y en donde Madrenas conoció también la maravillosa transformación de la arcilla en todo 
tipo de objetos, hasta la utilización de esos humildes materiales y herramientas para buscar la expresión personal 
mediante el lenguaje artístico.

Años después también él desarrollaría su obra cerámica como un trayecto, mejor aún, un tránsito que le llevaría de 
la cerámica utilitaria, o al menos de referencia utilitaria y realizada al torno, a la obra escultórica. Sin embargo, este 
tránsito no ha sido lineal, ya que Madrenas parece no querer abandonar ninguna de esas diferentes facetas de su 
trabajo. No es una sucesión de estadios que van superándose o mejorándose, sino más bien un desarrollo en paralelo 
y con profusión de caminos transversales, que le llevan a volver, una y otra vez, a lugares ya visitados, pero en los 
que todavía encuentra sorpresas y conceptos no desarrollados. 

De este modo, no ha dejado nunca de realizar cerámica al torno, piezas en las que deja patente su amor por la pureza 
de las formas clásicas y la belleza de los esmaltes. Se declara influido por los grandes clásicos contemporáneos de 
la cerámica, como Leach o Hamada, que también recuperaron en sus obras la esencia de las formas tradicionales de 
la cerámica, tanto la medieval británica como los esmaltes chinos y japoneses. También Artigas cuenta en su bagaje 
como ceramista, por la forma en que supo asimilar el uso del esmalte puro y la superficie sin decorar, que permite 
apreciar de forma nítida el perfil de cada pieza.

Esa cerámica tradicional o de formas tradicionales se puede entender en el caso de Pep Madrenas como una 
referencia a lo real, como la figuración para un pintor, una forma de seguir en contacto con las imágenes que nos son 
reconocibles. Como dijera Marcel Proust, la realidad es para el poeta “algo muy distinto de lo que significa para los 
demás; algo que encierra lo más precioso, eso que busca y que no es fácil obtener” (Marcel Proust, En este momento); 
en el caso de Madrenas, también esas formas tradicionales “reales”, parecen tener un significado subjetivo que busca 
la expresión de un mundo interior. Esto se hace más evidente, si cabe, cuando introduce el elemento que podríamos 
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denominar “conceptual” en sus piezas de referencia tradicional, como cuencos en los que transciende la funcionalidad 
en busca de una expresión mediante un juego en el que el interior (la huella del contenido) de esas piezas parece 
tomar cuerpo y querer escapar de su contenedor.

Decía el artista norteamericano Philip Guston acerca de los pintores que “somos creadores y explotadores de 
imágenes”, del mismo modo y en un juego de analogías, podríamos decir que los ceramistas somos “creadores y 
explotadores de objetos”. Así, Pep Madrenas crea, pero también explota los significantes del objeto cerámico. En 
su serie de obras realizadas con porcelana y cemento refractario, además del diálogo entre materiales y texturas, 
Madrenas parece buscar un nexo de unión entre el más puro lenguaje cerámico y el escultórico; cerámico en cuanto 
a la reflexión sobre su esencia de contenedor, que nos remite a lo más primario de la idea de objeto cerámico, y 
escultórico por el uso de una materia como el cemento refractario, que aporta una materialidad densa, maciza y 
arquitectónica, en el sentido de soporte y recubrimiento de una realidad.

Estas piezas proporcionan un campo en el que el artista parece teorizar, manejar conceptos utilizando las referencias 
cerámicas, “aprovechándose” de los objetos y remitiéndose a los procesos, otro de los signos de identidad de la 
cerámica. Pep Madrenas saca en esta ocasión a la luz el eterno diálogo que la cerámica tiene entre vacío/lleno, 
entre contenido y contenedor; aquello de que el líquido toma la forma del recipiente, en cerámica se transforma, y 
a través de miles de años la cerámica ha tomado la forma (¡la forma perfecta!) para contener según qué líquidos o 
productos, adaptada a según que usos o necesidades. Y a esa simplicidad parece volver Madrenas en esta serie, 
en la que encontramos un juego de espejos en el que el artista toma una pieza tradicional, tan simple como es un 
cuenco utilizado para “chafar” patatas, y la utiliza como metáfora para desarrollar todo un discurso, casi diríamos que 
ético, sobre la importancia del vacío como parte intrínseca a cierta manera de entender la cerámica. Madrenas da 
forma, mediante el molde, a ese vacío, y lo transforma en una suerte de rotundo caparazón de cemento refractario 
marcado por la acción del fuego, en el que parece representarse la dureza del proceso que se está llevando a cabo: 
todo precisa de un esfuerzo, y esa parte exterior, ese molde de cemento, parece recibir todas las marcas del fuego, 
todos los golpes que nos hacen ser lo que somos, que permiten que se revele el interior, transmutado en blanca y 
pura porcelana que surge, ahora si, como la materialización escultórica de la esencia misma del concepto cerámico.

Pep Madrenas ha tocado todos los palos, desde la cerámica funcional a la escultura o el mural, ha colaborado con 
diseñadores, como el trabajo realizado junto a Pau Sardiné, en el que daban “nuevas formas a viejos conceptos”; dice 
diferenciar claramente la cerámica “de uso”, la “decorativa” y la “artística” y, además, se considera a sí mismo como 
una persona “creativa”, dejando a los que vean su obra la potestad de definirlo como “artista” o “artesano”; nos cuenta 
también que le gusta el oficio, “conducir” el proceso de creación de cerámica, el torno y el horno, especialmente el 
de leña. 

Con todo lo anteriormente dicho podemos considerar a Pep Madrenas como un creador libre, que trabaja por encima 
de ataduras, etiquetas o prejuicios y que reconoce y cuida la influencia de la naturaleza en su forma de entender el 
proceso creativo (en muchas de sus piezas esta naturaleza no le sirve solo de inspiración o de elemento decorativo, 
sino que está implícita en el significado de la pieza, mediante el uso de la impronta que registra la realidad y la 
incorpora a la obra).

En ocasiones es bueno estar alerta si oímos alguien engolando la voz al hablar de sí mismo o de su “Arte”, si tenemos 
la sospecha de que las palabras están huecas o las obras son pura fachada, pretendidamente profundas o el discurso 
artificialmente intelectual. En el caso de Pep Madrenas la aparente sencillez, la naturaleza, los materiales y el fuego, 
la forma de expresar su filosofía con su trabajo, nos hacen recordar las palabras del escritor suizo Robert Walser: 
“Silencio. No hablemos de grandeza. Uno se equivoca cada vez que usa palabras altisonantes”.
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Passera de Rabassa. 2014

Medidas variables.

Crisàlide 3. 2014

44x20 cm.
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Crisàlide 2. 2014

45x20 cm.

Crisàlide 1. 2014

60x24 cm.
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BARBAFORMOSA, LA VELOCIDAD IMPLÍCITA

Alejandro Ratia

“Por la característica del torno, los volúmenes que se realizan con esta máquina son formas geométricas. 
La posterior manipulación en diferentes estados de dureza de la materia: blanda, dura o semidura, mezclada 
con los distintos grosores de ésta, nos llevan a crear una serie de volúmenes diferentes y variados. Se puede 
observar incluso cómo la velocidad queda implícita en algunos de ellos”. Barbaformosa

Barbaformosa es la autora del “Els secrets del torn” (Escola Massana, 1991), un libro que se puede leer como un tra-
tado de música. Es un manual para alfareros y ceramistas, salpicado de consejos y de precauciones ante las trampas 
en la que pueda caer el principiante: las apariencias engañan; la verdad se esconde dentro. Pero también están llenas 
sus páginas de una poesía sutil, de espíritu oriental. Nos dice que el comportamiento de una gota de agua, dejada 
caer dentro de un vaso, define la geometría real de la cerámica. Por todo el libro vamos tropezando con preguntas. 
¿Cómo debe hacerse un cilindro? Cosa que, en realidad, quiere decir que cómo debe pensarse un cilindro. La cerámi-
ca termina siendo una cuestión de manos que piensan. ¿Qué es la línea? Esta es otra cuestión fundamental. ¿De qué 
hablamos cuando hablamos de la línea? Dos consideraciones al respecto, dos caminos, la rapidez en la ejecución y 
la pureza del diseño. Dos aliados, la luz y el tacto.

Para su trabajo creativo, Barbaformosa ha terminado por elegir la porcelana. Porcelana blanca y porcelana negra. 
Reduciendo el cromatismo a un mínimo. Haciéndolo desaparecer en beneficio de la forma. En los años setenta y 
ochenta, al inicio de su carrera,  trabajaba el gres, material que le ofrecía resistencia e impermeabilidad, un material 
“todo terreno”. Después introdujo el diálogo con el hierro, que produjo una serie escultórica que presentó en Girona 
en 1988, en la sala “Fontana d,or”. El problema del gres era el color. La exigencia interna de un diálogo directo, puro 
y duro, con la forma, la lleva a la porcelana, un territorio técnicamente complejo, no apto para todos.

La autoimpuesta restricción cromática se compensa con la elección de un idioma dual. Sus piezas las presenta sobre 
unos dameros, las piezas blancas sobre cuadrados negros; las negras, sobre blancos. Un juego que aporta claridad 
a la lectura de las formas. La claridad del lenguaje, que conduce a la complejidad y misterio de la poesía. Las obras 
recientes de Barbaformosa resultan ser así, en sus presentaciones, una invitación a la fotografía. Invitación y reto 
para el ojo, porque hay algo que trasciende lo puramente visual.

¿Cuáles son los elementos del lenguaje de Barbaformosa, hoy en día? Son formas que derivan de la “rueda” eterna, 
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del torno, y que se permiten ser transgresoras, pero con la licencia que les concede, para poder serlo, la excelencia 
de la artista en su disciplina. Como dijo con acierto Jesús Martínez Clará, el caolín, materia prima de la porcelana, es 
un símbolo de la perfección, pero esta perfección “llevada a su punto más extremo, crea una tensión insoportable”. 
Por ello, añade este excelente crítico, “Barbaformosa quiere introducir el caos de lo indeterminado, el azar, y, en defi-
nitiva, introducir las imperfecciones de la vida en el espíritu perfecto de la porcelana”. En “Assimètric”, algo parecido a 
una corriente de aire ha alterado la perfección de los vasos. Pero el desequilibrio conduce a otro equilibrio más difícil 
y más vivo. Conseguimos ver danzar a la porcelana. El maestro francés Jean Girel dijo que “la memoria de la porce-
lana es terrible”, y Barbaformosa tomó nota de ello. Hace así que esa propiedad terrible de la porcelana juegue a su 
favor. En otra de sus instalaciones, “Retalls”, aprovecha los restos del trabajo en el torno, recortes que conservan su 
curvatura, pero que se han desprendido del contexto original. La curva abierta, liberada de la circularidad donde se 
hubiera eternizado, se convierte en signo. Barbaformosa habla de la velocidad implícta, solidificada en la cerámica 
producida en el torno. “Retalls” es la fuerza centrífuga hecha poética. Las piezas que ha creado Barbaformosa son 
amasijos de esos gestos suprimidos a los que antes me refería. Formas barroquizadas al juntarse y confundirse. 
De nuevo, es la simetría la que pierde. La incertidumbre es la que gana. El torno, desde las epócas remotas en que 
empezó a girar, parece que haya impuesto siempre la racionalidad humana a la materia amorfa, creando formas que 
no dejan de ser también medidas. El aliento poético de Barbaformosa –con transgresiones que son radicales y leves, 
a un tiempo, como un soplo– reconduce el mundo de la medida al mundo de la expresión. Añade a lo humano de la 
razón, lo humano de la libertad.
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Retalls. 2013

1,40 m.x1,40 m.x0,21 m.
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Asimètric. 2013

1,40 m.x1,40 m.x0,21 m.
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CAMIL.LA PÉREZ SALVÀ y las huellas del tiempo

Ricardo García Prats

Camil.la Pérez Salvà ha sido siempre una pedagoga, una maestra que ha sabido transmitir la sabiduría que los hom-
bres han depositado en el tiempo. Desde los tiempos inmemoriales el hombre ha dejado huellas de su quehacer, de 
sus avances, de sus conocimientos. Por imposible que parezca, esa sabiduría se ha ido acumulando y, de una u otra 
manera, ha llegado hasta nosotros. La artista me recibió en El Vendrell y tras una agradable conversación, me enseñó 
su tienda y galería situada en la Plaza “de les Garrofes”, una pequeña y harmónica plaza dominada por una cente-
nario platanero, además de otros pequeños comercios. En ese espacio comprendí el interés de Camil.la por la cerá-
mica, tanto su cerámica más comercial como la que expone periódicamente de otros artistas o la suya creativa. Fui 
comprendiendo también que la artista impulsa el conocimiento y la promoción de la cerámica, la bienal de El Vendrell 
y sus exposiciones temporales de cerámica. Viendo el centro histórico y las medianeras de las casas que han caído, 
comprendí que Camil.la Pérez valora en su cerámica el paso del tiempo, valorando esas huellas que testimonian la 
vida que ha desaparecido. Comprendí que valoraba en su quehacer la vivienda donde había nacido en El Vendrell 
Pau Casals. Comprendí que a nuestra artista le interesan todas las señales que el hombre ha ido dejando. Un libro, 
una palabra, una letra, una herramienta, una piedra trabajada para usar, son una fuente inspiración, contenedores de 
sabiduría y conocimiento de nuestros antepasados y también son una forma de plasmar aquello que nos remueve los 
sentidos y los sentimientos.

Después nos desplazamos a la casa donde tiene su taller y su vivienda, a pocos kilómetros de El Vendrell, en el 
mismo lugar donde hubo un molino de harina hace tiempo. Otra fuente de inspiración, otro testimonio de la sabiduría 
transmitida por el hombre. Lo primero que me enseñó fueron las obras que va a exponer en la exposición que gira 
en torno a su maestra María Bofill, cuando estudió en la Escuela Massana de Barcelona. Quiso ser desde peque-
ña ceramista, sus padres le dijeron que había que hacer algo para ganarse la vida y compaginó Magisterio con el 
aprendizaje de las difíciles técnicas de la cerámica. Ha llevado bien las dos profesiones, pero desde hace tiempo se 
dedica a la creatividad, si bien, como decía al principio, le queda ese valor de transmisión pedagógica y ese amor por 
la cerámica, tan alejada en nuestras latitudes de la valoración que tradicionalmente se hace en el oriente asiático, 
especialmente en Japón.

Las obras que se presentan en Muel me impresionaron. Se podrían clasificar como herramientas. Algunas de ellas 
ya se presentaron el septiembre de 2013 en Sant Sadurní d,Anoia. Con estas piezas cerámicas resueltas en gres 
chamoteado, pulido y con engobes logra con gran sentido de la belleza transmitir ese poso de sabiduría que nos han 
transmitido todos aquellos que en el tiempo han construido piezas perfectas con las que se han obtenido logros y 
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mejoras para la humanidad. A la artista no le interesa la herramienta concreta, le interesa el sentido, el numen, la vida 
que encierran, ese pasado indefinido pero importante. 

Además, como conocedora de la cerámica, como persona experimentada en sus técnicas y secretos, logra piezas de 
gran belleza y poética visual. Como los buenos artistas, se mueve en una indefinición que nos induce a los especta-
dores a interrogarnos, a preguntarnos el porqué de las insinuaciones de ese pasado que se plasma en el barro. La 
creatividad de nuestra artista no termina en las obras que se presentan en esta exposición. En otras obras vistas en 
su taller observamos otros modos de expresión que van en la misma dirección. Unos signos que no importa el signifi-
cado, una alusión a los pueblos primitivos, unas herramientas imprecisas, una casa en forma de bloque que encierra 
vida, un cubo que contiene letras de imprenta apartadas por el tiempo y alejadas de la era digital, una combinación 
de cerámica y otros objetos como el papel artesano y manual que expande poesía en el aire. Todo es una forma de 
dirigir la mirada hacia la sabiduría, hacia la ciencia y hacia el arte.

La mirada de Camil.la Pérez es tan respetuosa con la materia como con el pasado, mira tanto la casa como habitáculo 
de la actividad humana como contenedor de vida y sabiduría. Por eso su cerámica no es pulcra y perfeccionista. Tra-
baja principalmente con gres, mezcla muchas técnicas, pero siempre deja el protagonismo a la materia. El resultado 
es preciso y la belleza se deja y se empuja para que surja de la materia.

En sus obras siempre veremos contenedores de sabiduría, encontraremos mensajes, encontraremos grafías, ras-
trearemos conocimientos de los antepasados, encontraremos tesoros, ungüentos, agua, cereales, etc. Pero la artista 
no tiene una preocupación etnográfica o historicista de las piezas que muestra. No se puede decir qué herramienta 
vemos o qué contiene con precisión un contenedor, ni quien vive o ha vivido en una casa de la que plasma la me-
dianera. Todo evoca el paso del tiempo, el saber que han transmitido los hombres, la resistencia de los materiales.

Pero todo esto se logra con el conocimiento, la investigación y el dominio del oficio. Si añadimos la soledad de la 
creatividad, el resultado es el de Camil.la Pérez Salvà.

En el jardín de la casa había un bello árbol, un diospyros kaki originario de Asia, que este año adelantó sus frutos por 
razones del clima, adelantando así el otoño de colores sobrios.
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Eina 5. 2013

22x34x10 cm.

Eina 3. 2013

36x7,5x17 cm.

Toymeu. 2013

20x18x7 cm.
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Eina 3p. 2013
5x19x6 cm.

Eina 4. 2013

18x28x9 cm.
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Eina 7. 2013

36x56x7 cm.

Eina 6. 2013

36x51x7 cm.
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Tascons. 2013

Medidas variables
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CARLES VIVES, TIERRAS EXPERIMENTALES

Alejandro Ratia

“Me interesa usar la cerámica como materia  plástica, tener un diálogo menos ortodoxo, correr algún que otro 
riesgo, intencionado o no, donde el accidente, y el azar tengan su protagonismo.” Carles Vives

Meissen. Sèvres. La porcelana sigue asociándose, inevitablemente, al siglo XVIII. Hoy se asocia también al rococó 
perverso de Jeff Koons. Entre sus padrastros europeos, que se empeñaron en emular las maravillas que llegaban del 
Oriente, algunos se dice que también fueron alquimistas. La tierra se transforma gracias a la porcelana en otra cosa, 
algo que parece ser más parecido al cielo, un cielo blanco donde pintar flores, escenas pastoriles o cinegéticas. Una 
transfiguración narcótica. Tanto en el soporte como en los motivos, se produce una domesticación de la naturaleza, 
cierta falacia bucólica, trasladando a un territorio bastardo las virtudes simbólicas y mágicas de los maestros del Ex-
tremo Oriente. En las piezas terminadas, sobre una consola Luis XV, en el palacio dieciochesco, desaparecen tanto 
la memoria del taller como la memoria de la tierra. No queda rastro del residuo, se ha desechado cualquier tara. La 
pieza brilla en una supuesta concepción virginal.

En las porcelanas alternativas y “sucias” de Carles Vives, sus protagonistas son, sin embargo, los accidentes. De 
algún modo, la porcelana, que se alejaba de la tierra, vuelve a ella. Lejos de la factura angélica o mágica, donde la 
huella del cómo se ha borrado, la intrahistoria se convierte aquí en el tema. En ciertos ceramistas el cómo se quiere 
transparente, como lo es el truco del prestidigitador. Sabemos que el ‘procedimiento, es algo complejo y sutil, pero 
se trata de que no sepamos exactamente en qué consiste. Esa es su magia. En otros, como en Carles Vives, no hay 
truco, sino confesión plástica. Más próxima a la realidad. Es un arte que contiene su crónica y dice del proceso mismo, 
arte que habla del tiempo. La propia tara se establece como virtud. La tara y el residuo pueden llegar a ser la materia 
prima, en una labor de reciclaje, un taller que se devora a sí mismo devolviéndose en forma de obra autónoma más 
allá de la propia autoría, ganando espacios nuevos para la cerámica. La obra no es un autorretrato del autor, sino un 
autorretrato del taller, por mediación del ceramista.

Esta cerámica se ensucia, se contamina y se convierte en herramienta pictórica. A Carles Vives le fascina el cartón 
y lo trasmuta gracias a la cerámica. Sus cajas son presencias a la par que ausencias. En la excelente pieza que se 
titula “Parets”, se produce un juego de diferentes planos, cajas que construyen ordenadamente una estructura y, so-
bre ella, la aparición fantasmal y lúdica de otro rectángulo desplazado, hurtándose de la ortogonalidad como huella o 
memoria en fuga (al fin y al cabo, el sistema ortgonal tan sólo es el terreno de juego). Carles Vives me cuenta de su 
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afecto por la obra de Motherwell. El pintor americano se refirió, cuando le preguntan por el sentido del collage, a un 
arte que sería “una manera dolorosa y precaria de lograr el orden”. Esto hallamos en Carles Vives, collage cerámico, 
un orden nuevo, doloroso y precario, que arranca de cierta insatisfacción con lo que encuentra, y que trata de conciliar 
materia y memoria.

Carles Vives manifiesta en otras obras, su faceta más escultórica, casi diríamos que monumental. Son piezas de pre-
sencia y altura casi humanas. Hay unas, las más llamativas, a las que denomina “ábsides”, y que tienen esa forma, la 
de un cilindro seccionado y puesto en pie, con una piel vivida, llena de historia y de historias. El material del que están 
hechos estos “ábsides” es lo que el artista califica como “tierras experimentales”, resultado de unir tierras, restos de 
esmaltes, etcétera, y que funden creando un nuevo cuerpo. Estas esculturas son también un tributo al sobrio gótico 
de Santa María del Mar, uno de de sus lugares predilectos en Barcelona (donde vive). La arquitectura es allí, en lo 
fundamental, creadora de un vacío, un vacío musical y habitable. Es también una naturaleza nueva. Los templos gó-
ticos tienen algo de bosque recreado, y estas esculturas cerámicas, algo de árboles: son guaridas donde ocultarse, 
y observar sin ser vistos. Objetos a descubrir a la luz de las velas, jugando con las sombras. Pablo Neruda habla en 
sus memorias de una noche que pasó en Santa María del Mar, alumbrándose con unas altas velas, celebrando la 
memoria de un amigo muerto. Esa nocturnidad celebratoria y memoriosa habita estas cerámicas.
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Ábsides. 2012

1,22x54 / 1,20x54 / 1,12x58 cm.

Ábsides, detalle centro Ábsides, detalle centro 2 Ábsides, detalle derecha
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Preábsides. 2012

55x54x20 cm.
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Trudy Kunkeler, La memoria de la Tierra, la tierra de la memoria

Wladimir Vivas

Todo en la Tierra es memoria y es en la propia tierra donde se almacenan esos recuerdos. Como si del disco duro de 
un ordenador se tratara, la geología recoge hasta el más mínimo detalle de lo ocurrido desde la formación de nuestro 
planeta. También el nacimiento del ser humano, su evolución y la aparición de la cultura están recogidos en los estra-
tos arqueológicos que, como los anillos de un árbol, son un lenguaje claro y preciso para quien sabe interpretarlos.

Todo en la humanidad son recuerdos, sin ellos una persona se ve desvalida, incompleta, incapaz de moverse ni de-
sarrollar su vida, sin los afectos o los miedos. También la humanidad en su conjunto se vería incapaz de caminar en 
una dirección o evitar caer en los errores. Pero, un momento...: ¡la humanidad sí cae en los mismos errores!, entonces 
¿de qué sirve tener un registro que nos muestre las guerras, las matanzas, las extinciones y las plagas? ¿ evitará eso 
que haya otras guerras o que nosotros mismos provoquemos extinciones o plagas? Desgraciadamente no parece 
probable, quizá solo quede dejar constancia de que lo sabemos para que quienes encuentren los restos sepan que 
debemos oír a quien alza la voz para denunciar la sinrazón.

Esa denuncia es en la obra de Trudy Kunkeler no el mensaje, sino  la materia misma con la que trabaja, la que la dota 
de contenido y nos permite “leer” sus esculturas y murales como registros de la memoria del ser humano, con sus 
referencias a la destrucción y al producto de las guerras; de las matanzas de los cátaros, en 1244, que recoge en su 
obra “Leaden Landscape” (2002), a los efectos de las guerras modernas, y la destrucción de las ciudades (el civitas 
romano, el conjunto de hombres libres que convivían) como metáfora real y sufrida por quienes las habitan.

La transformación del paisaje está siempre presente en la obra de Kunkeler, tanto la transformación provocada por la 
naturaleza, por la fuerza de la geología, de los elementos como la provocada directamente por el ser humano, por el 
mal uso de la tecnología y la ciencia. En sus esculturas esa transformación, los restos de esa transformación parecen 
“congelarse”, como los estratos de las rocas que nos permiten conocer los acontecimientos geológicos o biológicos 
de una época remota. Del mismo modo, quienes estudiaran en el futuro las ruinas de las ciudades encontrarían las 
pruebas de la autodestrucción, quienes encontraran las ciudades sumergidas conocerían el resultado de destruir el 
equilibrio natural, las catástrofes como el calentamiento global, el aumento del nivel de las aguas pero también las 
plagas que avanzan de forma casi imperceptible pero imparable, como el problema de los residuos, de los plásticos 
que se encuentran hasta en el más remoto de los rincones del globo.
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Las series “Maritime Landscape” y “Architectural Constructions”, de 2011, parecen hablarnos de lo finito de la creación 
humana; frente a los millones de años de creación, transformación, destrucción y resurrección de la historia geoló-
gica, nos conmueven las ciudades de unos pocos miles de años, quizá porque son la muestra de que hasta las más 
grandes, tecnológicas y vitales ciudades actuales terminaran siendo comidas lentamente por el aire, el polvo y, como 
reflejan estas obras de Trudy Kunkeler, el mar, que es el más claro ejemplo de que la creación geológica tiene en la 
transformación su única esencia. Estos “Paisajes marítimos” y estas “Construcciones arquitectónicas” nos hablan de 
la importancia de no confundir la percepción del tiempo en el plano humano y en el geológico.  

La obra de Trudy Kunkeler parece hablarnos en otras ocasiones de una característica propia del mundo moderno: 
la fragmentación. Especialmente presente en su obra es la fragmentación de la memoria, recogida hoy en día en 
millones de fotografías e imágenes tomadas, por vez primera en la historia de la humanidad, por los mismos prota-
gonistas. Imágenes de la destrucción por quienes la provocan, de la bomba en el momento anterior a estallar sobre 
una ciudad, pero también de la última mirada de quien habita esa ciudad. Esa fragmentación toma también relevancia 
en la propia obra, que pasa de ser escultórica a materializarse en montajes o instalaciones, la cerámica se combina 
entonces con fotografía o vídeo, las piezas no se dan por concluidas hasta que no se instalan en el lugar en que se 
verán, los soportes pasan a formar parte de la escultura misma, del mensaje. Sus cerámicas dejan definitivamente 
de ser solo obras plásticas. 

Con estos precedentes a nadie sorprenderá que Kunkeler, en diferentes momentos de su vida artística haya utilizado 
como medio de expresión el “Land Art”, como en su intervención “Bosc” (2002, Ste.Colombe sur l,Hers, Francia) o en 
Horitzó, (2004-2005, Montségur, Francia - De Dordtse Biesbosch, Países Bajos), en las que mediante la fotografía o 
la mínima aportación al paisaje, reflexionaba sobre la realidad de la naturaleza y la forma en que la percibimos.

Pero quizá sea la obra “Restless earth - La terre surélevée” (Dordtse Biesbosch, Países Bajos, 2005) la que reúne más 
claramente la cerámica y el paisaje: en planchas de cerámica (tierra cocida) se imprimieron fotografías de árboles y 
plantas diversas, y se instalaron sobre bloques de tierra previamente elevada del plano acuoso en el que se desarrolló 
la intervención, en una acción que reproducía los movimientos geológicos y su efecto sobre el paisaje y también sobre 
la vida que lo habita. Los movimientos de la Tierra, de la naturaleza que deja su impronta en el barro, a su vez también 
transformado por la mano del hombre, mediante el fuego, que Heráclito considerara el elemento esencial, metáfora del 
cambio y la transformación física que conforma la imagen, la corteza, la realidad humana y el paisaje. 

Tanto en estas intervenciones como en muchas de sus esculturas o instalaciones, Trudy Kunkeler hace uso de la 
palabra, aportando un significado que puede ir de la sugerencia mediante el título a la explicación directa de las mo-
tivaciones en un texto aparte. Hace ya más de tres décadas que el crítico norteamericano Harold Rossemberg habló 
del lenguaje como un elemento vital de la obra de arte, especialmente desde el expresionismo abstracto. Si conside-
ramos que el expresionismo abstracto y la posteriormente denominada action painting fueron la génesis del desarrollo 
del arte de acción, el happening y el Land Art, es lógico que entendamos que el lenguaje forma parte esencial también 
de las intervenciones artísticas en la naturaleza.

En el caso de Trudy Kunkeler estas intervenciones conceptuales mantienen el origen de esta forma de expresión: la 
reacción ante la excesiva comercialización del arte y el deseo de implicación directa en la ecología, en las relaciones 
del ser humano con la naturaleza. En la obra (si es que esta palabra sigue teniendo un sentido) “Restless earth - La 
mer retrouvée”, de  2004, Kunkeler colocaba planchas de cerámica con imágenes del mar impresas en ellas en el 
fondo de un agujero excavado en la tierra, en las montañas de Montségur, en los pirineos franceses. Es la misma 
artista la que expresa en palabras el origen de esta intervención: “La idea de montañas surgiendo del océano como 
resultado de la colisión de los continentes”.

La obra de Kunkeler nos remite en ocasiones a realidades nada amables, como la destrucción, incluso el horror, 
pero “el artista no siempre ha sido completamente libre. No siempre ha podido elegir las cosas pero, precisamente 



71

por eso, a menudo ha encontrado nuevas ideas” (Willem De Kooning). Esta idea de “tener” que decir, por exigencia 
moral, en lugar de conformarse con mostrar la belleza o la técnica, es lo que hace de Kunkeler una artista netamente 
conceptual, en la que la idea se convierte en esencia, en materia artística. El compromiso y la creencia en el Arte no 
solo como expresión sino como forma de pensamiento hacen que sus obras se puedan entender a menudo como 
alegatos, como advertencia de las consecuencias del mal uso de la ciencia o las tecnologías. Kunkeler nos muestra 
las transformaciones producidas por la geología o las fuerza de la naturaleza, pero destacando también que, por vez 
primera en la historia del ser humano, éste tiene la posibilidad de crear transformaciones de similares consecuencias. 
Hemos pasado del poder de la naturaleza al de los dioses, y de este al de la ciencia, que otorga capacidad de crea-
ción y destrucción casi divinas, pero no hay que olvidar que “ha sido usurpado (este poder) por políticos, burócratas, 
estrategas militares y directores de grandes empresas”, en palabras de uno de los teóricos del arte conceptual, Jo-
nathan Benthall (La idea como arte, Ed. Gregory Battcock, 1973).

Maritime Landscape. 2010

97x60 cm.
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Maritime Landscape. 2011-2013

200x67x61 cm.
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Leaden Landscape. 2008

52x47x56 cm.
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Leaden Landscape. 2008

52x28x64 cm.
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ÁNGELES CASAS, INGENIOS CERÁMICOS

Alejandro Ratia

“Componer paisajes, modelar poesía, sugerir ritmos, evocar dioses, construir ideas, recordar secretos, ima-
ginar paseos, rescatar lugares. Sueños. El fuego finaliza la técnica. La forma se independiza”. Ángeles Casas

En el catálogo de “Des-equilibrios”, que tal vez haya sido la exposición más ambiciosa de Ángeles Casas (Torreón 
Fortea, Zaragoza, 2005), se incluyó un poema de José Antonio Conde, dedicado a la ceramista. Este poema parece 
nacer de un conocimiento hondo o de una intuición exquisita. Seguramente de ambas cosas. En él se insertan estos 
tres versos, tan precisos como fértiles en ideas: 

Así ordena la memoria 
y gira sobre un secreto de oquedades 
como tregua de ceniza

La interpretación de la obra de Ángeles Casas podría ser la glosa de estos versos. En el primero se alude a la memo-
ria y al orden; en el último, a la ceniza. La cerámica parece haberse inventado para poner las cosas en su sitio, y haber 
nacido materialmente de la ceniza. La memoria, por lo tanto, es su razón de ser. Pero esa razón de ser determina una 
forma peculiar. En el centro de los tres versos se alude a un “secreto de oquedades”. El vacío interior se configura 
como esencia formal de la cerámica, su seña de identidad respecto a otras artes, raíz de las formas variadas e incluso 
insólitas en que puede materializarse. Tal como me recordaba Ángeles Casas en una conversación reciente, la cerá-
mica crece desde dentro y hacia fuera. Sus propias obras contienen un alma hueca que, paradójicamente, crea esa 
tensión que las mantiene y conforma, y que resulta ser su fuerza. Las cerámicas se parecen en eso a los artrópodos, 
que son seres con exoesqueleto, seres articulados, extrañamente ajenos al hombre pero próximos a nuestros sue-
ños. Las obras, tan peculiares, de Ángeles Casas se han parecido también y se siguen pareciéndo a las máquinas. En 
la época de “Des-equilibrios”, eran máquinas oscuras, híbridas de artrópodo, fragmentarias, que heredaban la belleza 
de la arqueología industrial, de los aperos abandonados en el campo. La piel de la cerámica, bellamente trabajada, 
adquiría entonces el lustre y la pátina del tiempo. Ahora, en las obras últimas, las que presentará en Muel, el aspecto 
es otro, ha evolucionado en un sentido humano. Dejamos de asistir a un ritual oscuro. Elementos de naturaleza más 
orgánica se engranan con geometrías planas. Los colores (azul, amarillo, gris, caldero) se independizan y se aíslan, 
destinándose a identificar las diferentes partes de las obras, y construyen así un discurso más claro, más lúdico.
En el verso central de José Antonio Conde aparece también la referencia al giro. Y en unos versos previos hablaba 
de círculos arrastrados por la nieve. Las ruedas son lo primero que nos llama la atención en Ángeles Casas. Lo más 
raro, lo más peculiar. Cada vez más, sus esculturas cerámicas tienen el aspecto de vehículos, dotados de ruedas que 
funcionan como tales. Los ejes en los que giran también están hechos de cerámica. Esta artista no hibrida materiales, 
como puedan hacer otros. Todas sus piezas encajan con una precisión sorprendente. Y esta sofisticación permite que 
se muevan, y que su presentación pueda ir cambiando. Esa posibilidad del movimiento las hace multiplicarse dentro 
de sí mismas.

Danava. Sakuna. Tripura. Los exóticos títulos de sus nuevas obras merecen una explicación. Vienen del sánscrito. 
Nombres de Vimanas. Estas vimanas son máquinas voladoras que se describen en los grandes poemas védicos. En 
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Sakuna. 2013

16x42x30 cm.

el Ramayana, por ejemplo. Los dioses y los héroes viajan sobre ellas y las utilizan en la guerra. Ingenios peregrinos 
e híbridos que algunos imaginan testimonio de la eventual visita de extraterrestres. Para Ángeles Casas, la alusión 
a las vimanas tiene que ver con el vuelo de la imaginación. Sus máquinas o naves, pese a llevar ruedas, no están 
pensadas para arrastrarse por el suelo sino para volar, como los carros que transportaban a los dioses. Pero el vuelo 
es imaginario. Se nos habla también aquí de la voluntad de la cerámica de convertirse, radicalmente, en una herra-
mienta poética y narrativa.
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Yantras. 2013
26x37x16 cm. y 30x28x18 cm.
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Danava. 2013
30x56x20 cm.
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Sundara. 2014
31x37x13 cm.

Tripura. 2014
22x55x14 cm.
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Asha. 2013

18x38x16 cm.
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MARTA DANÉS o el misterio de lo que está oculto

Ricardo García Prats

Se preguntaba Marta Danés, con motivo de una exposición en Huesca, hace unos pocos años: “¿Qué protegemos 
con tanto cuidado dentro de una caja? ¿Qué guardamos para después recordar? ¿Cómo envolveremos lo que más 
queremos? ¿Qué anhelos y deseos empaquetamos para después desenvolver? ¿Qué encerramos para no volver a 
ver?“  Y añadía: “Cajas, envoltorio y contenidos, son el principio de una reflexión de todo lo que con afán el ser vivo 
se dedica a: proteger, guardar, encerrar, cubrir, contener…

¿Será el momento de dejar ver? ”, concluía la artista.

Muchas preguntas y muchas posibles respuestas o reflexiones.

Una cosa cerrada o envuelta -quizás el huevo sea el mejor símil- encierra un misterio. Mientras el misterio se mantiene, 
mientras el huevo está íntegro, nos podemos preguntar qué será, cómo será, qué color tendrá. Cuando se abre la caja, 
cuando se rompe el huevo, el misterio desaparece. Sabemos si ha nacido un nuevo ser, si sólo era una yema y una 
clara, si en la caja había una joya, una nota necesaria para encontrar el tesoro o si, por el contrario, no había nada. 

Marta Danés comenzó haciendo envoltorios en porcelana, con una delicadeza extrema y recordaban esas cosas en-
vueltas en papel de estraza con cariño, con  el papel que se flexiona, con algo que se envía a un ser querido. ¿Será 
el momento de dejar ver? ¿Descubrimos ya el misterio? 

Marta Danés ha aprendido de María Bofill que las cosas hay que hacerlas con rigor, que la materia, la porcelana, el 
gres o la arcilla tienen la vida necesaria para expresar la vida y la creatividad que llevamos dentro, unos más que 
otros. La artista ha escogido el medio rural para vivir y trabajar. Serraduy, situado en el Aragón Oriental, allá donde 
comienza el Pirineo, es un lugar paradisíaco donde vive con su familia, donde desarrolla la cerámica y donde desa-
rrolla actividades de impulso de esta faceta artística. Allí me recibió, ví y comprendí el apasionamiento y el dominio de 
su cerámica comercial y creativa. 

En la exposición de Muel también se mostrarán tres cerámicas de porcelana que tienen como tema unas casas mis-
teriosas. Un conjunto de dos casas deja un espacio en medio, es el lugar de otra posible casa, lo que llamaríamos un 
solar. El espacio abierto, en realidad está cerrado, está cerrado por los límites de otras dos casas. Otra pieza consiste en 
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una casa sola con tejado a dos vertientes, recuerda ese tipo de casa infantil que pintan los niños, esa casa sólo habitual 
en el medio rural donde habita Marta. No hay puertas ni ventanas, es, a la vez, una caja cerrada. Sólo destaca por su 
textura rugosa, como si recordara el trabajo de albañilería antes de hacer los acabados. Nos preguntamos: ¿Quién vive 
allí? ¿Vivirán también niños? También vemos otro conjunto en que dos casas están distorsionadas y con tensión. Parece 
como si una fuerza extraña las quisiera separar, un símbolo de fragilidad. Sin embargo resisten, surge una protección 
que impide el desastre. La textura es como la anterior, dejando visibles las huellas del trabajo.  Misterio.

Diferentes en concepto y resueltas en gres son unas grandes y pesadas bolas irregulares en gris grafito una y en gris 
y colores vivos la otra. Sin embargo, es imposible jugar a nada con ellas. ¿Qué encierran? ¿Qué contienen? ¿Guar-
damos algo en ellas?

Me decía Marta Danés que pudiera existir alguna influencia de sus hijos, cuando han sido pequeños, al escoger estos 
temas de las casas o los balones. No niego la influencia, pero creo que hay algo más profundo en el desarrollo de 
estas obras de arte. El conceptualismo, el rigor, influyen mucho en este desarrollo artístico. Son  piezas -esculturas 
diría yo- llenas de comunicación, de transmisión de ideas, de reflexión, de la suficiente ambigüedad como para ele-
varlas a un arte lleno de simbología.

Marta Danés, además de estudiar cerámica en La Massana de Barcelona, se formó también en pintura. Sus temas, 
ahora que vive en medio de la naturaleza, son los que le rodean, las casas, la vegetación, los ríos, los peces. También 
se nota y se aprecia su formación como pintora en todas sus obras, aunque especialmente en su cerámica comercial 
y mural. En esos temas vemos igualmente alguna connotación surrealista interesante. También hay que decir que re-
cupera técnicas olvidadas y experimenta otras que le ofrece el medio natural en que vive. Ahora investiga materiales 
como las margas y las arcillas que se depositan en las aguas remansadas. Después aplicará estos descubrimientos 
en todo su quehacer artístico. 

Al principio hablaba del misterio. Del misterio de las cajas, de los envoltorios, de las bolas. El misterio de lo cerrado 
que se desvanece cuando se abre. Es más interesante ver los regalos de Navidad antes de abrirlos que una vez 
abiertos. Es más interesante ver la ilusión de los niños antes de descubrir los regalos que después; incluso si el regalo 
no le gusta, puede venir el disgusto. Es más interesante el misterio, el pensar qué habrá encerrado, el hacer planes 
con lo esperado. El cuento de la lechera antes de que se rompiera el recipiente de leche. Una vez roto, se frustraron 
las ilusiones.

La juventud de Marta Danés contiene el misterio y la esperanza de una progresión artística interesante. Contiene un 
espíritu inquieto que le llevará por nuevas investigaciones, nuevos materiales, nuevas formas para expresarse por 
esta técnica antiquísima de la cerámica, que como la pintura, nunca morirá. 

Surgirá el arte del río y de las montañas del Pirineo.



83

El solar. 2011

27,5x48,5x18,50 cm.

Adosadas. 2013

22,40x41x14,50 cm.
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L´envolcall. 2011

27,5x22,5x29 cm.
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La casa pelota que bota y bota.  La casa pelona ya no puede botar. 2013

30x32,5 cm. (cada una)
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Las cases del revés. 2013

24x46 diámetro
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Jordi Marcet-Rosa Vila-Abadal o el interés por el relato y el 
proceso

ricardo garcía prats

Dicen Marcet y Vila-Abadal en su página web: “El proceso de creación y de elaboración de nuestra obra es fruto del 
trabajo en equipo de los dos: nuestra metodología de trabajo es: dos pensamientos + comunicación + debate = materia-
lización a cuatro manos de cada obra”.

Los artistas, invitados por María Bofill a esta exposición, que gira en torno a esta reconocida artista, se preocupan espe-
cialmente del proceso artístico, de la influencia del entorno en el que viven habitualmente -el medio rural cerca de Vic-, 
del concepto, de la idea que, tras un trabajo conjunto, se plasma en obras, en instalaciones, en performances. Cuando 
surgió y se difundió el conceptualismo en los años 60 y 70 nuestros artistas ya se interesaron por sus postulados. De 
hecho, el conceptualismo surge como reacción al formalismo que, entre otros, había defendido Greenberg. Desde en-
tonces todo se ha interrelacionado. Así Marcet y Vila-Abadal han considerado que su creatividad artística se basa en 
la cerámica, pero sus planteamientos acogen también la pintura, la escultura, la música, el diseño y todo cuanto sirva 
para expresión de una idea, un planteamiento. Partimos también de la preocupación por la técnica, por los materiales, 
por la fuerza del fuego, por la belleza, por el color que siempre tienen presente los artistas. Pero insisto, la idea es más 
importante que el objeto o su representación física. La idea de la obra prevalece sobre sus aspectos formales quedando 
la resolución de la obra como mero soporte.

Marcet y Vila-Abadal consideran que, cuando empezaron a mancharse las manos con la arcilla o la porcelana, concre-
taban más sus obras y eran más historiadas, pero que, con el tiempo, han pasado a ser más abstractos y más simples 
en sentido que decía Mies Van der Rohe de que menos es más. Rosa es más escultora y Jordi es más pintor. En sus 
obras más recientes hay una gran preocupación por la vida, la creatividad, la naturaleza, la evolución de las personas. 
En “Orígens” recurrieron al Génesis para plasmar en distintas fases, la oscuridad, el surgimiento de la vida vegetal, el 
esplendor de la naturaleza, el nacimiento del hombre, el surgimiento del grupo y, por último, los sentimiento, las emo-
ciones, el amor, la religión, la fe y las creencias, el progreso, las culturas. En resumen, el descubrimiento de nosotros 
mismos. El desarrollo del concepto se basaba en distintos elementos y en la repetición de dedos, caras, una especie de 
teselas que se van encajando y en todo cuanto sirve para el desarrollo sorpresivo del mensaje.

Como buenos conceptualistas, y sabiendo que la palabra y el texto forman o pueden formar parte de la creatividad, Mar-
cet y Vila-Abadal explican sus procesos. En “Encaix”, un video de 42 minutos, muestran sus preocupaciones artísticas, 
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sus inquietudes sociales, sus formas de trabajo, su taller y su forma de trabajar. Sabemos que ellos se preparan el dúctil 
caolín para obtener la porcelana más maleable, se preparan sus propios colores y las gamas de los mismos, cortan 
las piezas que después se han de incrustar para formar una escultura, una pintura o una pinto-escultura, el proceso de 
esmaltar, el horno y tras el proyecto, el dibujo y la idea se irán componiendo las pinturas que en aquel video versaban 
sobre la niebla, el mar, el hielo, la hierba, la tierra, el fuego, la noche, la luz. Fenómenos que configuran un modo de 
vida en un lugar determinado. El encaje de las piezas, a modo de teselas de un  mosaico o taraceas de un mueble, se 
acomodaba a la idea de quietud, de ascenso, de fuerza, de calma. El color se adaptaba a lo requerido. Rojo-fuego, hielo-
blanco, mar-azul, noche-negro, etc.

Hablaba de la reiteración. La reiteración en poesía puede reforzar a un sujeto, o puede exaltar una idea. Marcet y Vila-
Abadal transmiten las ideas y conceptos a través de la reiteración. ¿Qué significado tienen esas piezas que encajan y 
se disponen para formar una pintura? Son piezas diferentes a las que hay que buscar que se incrusten bien en la dispo-
sición rítmica requerida. Es otra forma de pintar. Es otra forma de lograr un volumen. 

Las obras que se presentan en esta exposición parten todas de la reiteración. Unos cubos se constituyen en superficie 
por una serie de pequeños tubos en blanco y azul. Su geometría es intencionadamente imperfecta. Otra escultura está 
constituyendo un puente o quizás otra forma sugerente de enlace y su epidermis presenta unos cilindros que se agitan  
al viento. Otra pieza elíptica de rugosa superficie contiene unos tubitos blancos que parece que tengan vida, se mueven, 
quieren salir del aprisionamiento. Por último vemos una pintura constituida por infinidad de piezas cilíndricas multicolo-
res. Unas obras extraordinarias, unas obras sugerentes, unas obras que inducen a pensar, unas obras que nos empujan 
a preguntar muchas cuestiones, unas obras que … Reiteración. También se podría decir que la reiteración, tal como la 
desarrollan nuestros artistas, es una manera de pasar de la unidad a la multiplicidad; el trigo que se ondea por el viento, 
las caras repetidas que hablan de la humanidad, las teselas que aluden al viento o a la fuerza ascendente del fuego. En 
el fondo, el arte es una reflexión sobre la naturaleza y sobre la vida. No vendría mal recordar a los artistas del Land-art, 
que es otra forma de conceptualismo, para recordar que el arte y la naturaleza van de la mano. Estas obras expuestas 
en Muel empujan a pensar en la naturaleza, en la corteza de los árboles, en las superficies, en la piel, en la vida, en 
nosotros. También viene bien recordar a Louise Bourgeois cuando decía que el arte trata de la vida.
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Punts. 2013
1mx1mx8 cm.
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Puerta Europa. 2014
62x40x19 cm.
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Cubos mecanografiados. 2013

23x23x23 cm.,16x16x16 cm. y 13x13x13 cm.

Haz de cilindros con periódico. 2014

51x52x14 cm.



92

YUKIKO MURATA, UNA DULCE ELEGÍA

Alejandro Ratia

“Todas mis obras son medios para que cada persona pueda reconocer su memoria.” Yukiko Murata

Las piezas que fabrica Yukiko Murata cobran sentido en cuanto pierden su ser propio. Su destino es integrarse en insta-
laciones. Son como las cuentas de un collar. Reivindican, aunque de un modo nuevo, el rol de objeto utilitario que tuvo 
la cerámica en su origen, pero esta utilidad es ahora poética y simbólica. Como siempre lo fue, en su utilidad profunda, 
oculta en la utilidad aparente. Porque este arte es testimonio de un mundo en que la vida cotidiana estaba impregnada 
de sentido. Por ello, la  cerámica ha estado asociada, desde antiguo, a los ritos funerarios. Podían utilizarse vasijas para 
recoger las cenizas del difunto, o para guardar ofrendas que se enterraban con él. En algunas obras de Yukiko Murata 
el sentido elegíaco de la cerámica se recupera, no tanto como un tributo concreto, una memoria personal, sino como 
reflexión. En algunos casos, sus piezas sirven para trazar un camino. Un camino que, como ella dice, está hecho de 
piedras con las que vadear un río. Es el río que separa a la vida de la muerte, una imagen recurrente en las mitologías, 
y una imagen que sigue siendo eficaz: “Cada piedra, un paso más; cada piedra, una memoria menos”. En “chi·ri·nu·ru 
o el son perdido”, una de sus instalaciones, van sucediéndose estas piedras sobre una línea de lápiz. Como las chinas 
que podemos dejar caer bien en un bosque, bien en un desierto para saber desandar los pasos y regresar a casa. Sin 
embargo, no parece que ese viaje de retorno esté previsto. Hace algún tiempo, Yukiko Murata recurrió a la banda de 
Moebius, una superficie sin fin, un camino de ida y vuelta. En ese proyecto previo, nos hablaba sobre el reciclaje, sobre 
la capacidad de la cerámica y del vidrio de reinventarse. Ahora está refiriéndose a un modelo que es más parecido al 
transcurrir de un río, una vieja imagen taoísta, y se remite en él a las lecciones del agua y de las piedras. El “son” perdido 
de su hermoso título es el del agua que desaparece, pero que lo hace sólo en apariencia, porque es absorbida por la 
tierra, transmutándose, dejándonos las piedras como testigo. La forma de regresar sobre nuestros pasos ya no es física, 
sino mental, y la proporciona la memoria. Las piedras parecen ser para esta artista el sustituto del recuerdo. Una piedra 
más, una memoria menos, nos decía. En una economía estética de trueque.

Se nos habla de piedras y de agua, y se manejan la cerámica y el cristal, emulando a unas y a otra. Las piedras son, 
para Juan Eduardo Cirlot, maestro hermeneuta, “un símbolo del ser, de la cohesión y la conformidad consigo mismo”, 
semejan “lo contrario de lo biológico”, y parece que el tiempo no las dañe. Sin embargo, la redondez y suavidad de los 
cantos rodados no son otra cosa que la obra del tiempo, y de un tiempo inexorable que actúa a través del agua. Cirlot 
enfrentaba a la piedra inmutable con lo biológico corruptible, pero lo biológico tiene la virtud de saber reproducirse y 
hacerse inmortal de ese modo en que lo son los pájaros (los pájaros en plural, no cada pájaro en singular), algo que 
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la piedra no puede conseguir, dado su deterioro lento, pero irreversible. Un deterioro que compensa el tiempo con la 
belleza de las formas. Es la dulzura de la elegía. Un nuevo trueque.

En las “cunas” de porcelana de Yukiko Murata, las formas pétreas, lamidas por el agua, fingen la condición de huevos. 
Es el punto en que lo mineral y lo orgánico se confunden. Ese aspecto ambiguo, dulce y duro, que tienen las esculturas 
de Hans Arp. El huevo parece la forma ideal y su forma parece un modo de darse, a la par, al nacer y a la muerte. Na-
turalizándose. Esa cuna donde duermen las piedras sería el Mar. Origen y destino. Vimos que algunas de la piezas de 
Yukiko Murata representaban un itinerario; otras, como éstas, son el puro embrión de aquellos caminos.

Notemos también que las piedras aquí fingidas son cerámica. El polvo, materia de la cerámica, y la arena, materia prima 
del vidrio, no son sino el deterioro de la materia dura, ese tributo de la piedra a la belleza de la forma. Forma que se 
transforma en algo informe y que el trabajo del ceramista devuelve a su condición pétrea. Este trabajo es una forma de 
hilar un relato, o lo que es lo mismo, un camino. También, un trabajo de sanación.
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Resonancia 01. 2013

Serie “memoria de piedra, memoria de agua”

7x60x70 cm.
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Resonancia 00. 2013

Serie “memoria de piedra, memoria de agua”

7x70x80 cm.
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chi ˙ ri ˙ nu ˙ ru ˙ o el son perdido. 2013

Serie “memoria de piedra, memoria de agua”

10x30x140 cm.

Lágrimas. 2013

Serie “memoria de piedra, memoria de agua”

3x90x120 cm.



97

chi ˙ ri ˙ nu ˙ ru ˙ o el son perdido. 2013

Serie “memoria de piedra, memoria de agua”

10x30x140 cm.

A de añicos . 2013
Serie “memoria de piedra, memoria de agua”

5x60x150 cm.

La cuna. 2013

Serie “memoria de piedra, memoria de agua”

10x120x120 cm.
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MARÍA BOFILL
Barcelona, 1937

bofillmaria@gmail.com
www.mariabofill.com

Estudios de cerámica

1953 – 1960	 Escola Massana de Barcelona
1956 – 1961	 Trabaja en el taller de Jordi Aguadé
1962	 Hammersmith College of Art and Building, Londres, Inglaterra
1966 – 1967 	 Sunderland Polytechnic of Art and Design, Sunderland, Inglaterra
1970	 Kyoto City University of Arts, Kyoto, Japón

Becas y premios

1987	 Beca de investigación de la porcelana en el Japón, Generalitat de Catalunya
1982	 Beca de investigación de la Generalitat de Catalunya
1981	 Beca de adquisición de piezas, Ministerio de Cultura, Madrid
1969	 Beca extraordinaria de cursar estudios en la Kyoto City University of Arts, Japón, Dotación de Arte Castellblanc 

de Barcelona
1967	 Medalla Ramón Sunyer, Círculo artístico de Sant Lluc, Barcelona
1966	 Bolsa de estudios de la Diputación de Barcelona

Obras en museos y colecciones

Museo de Cerámica de Barcelona
Museo Español de Arte Contemporáneo, Madrid
Museo de Cerámica de Avilés
Museo Ariana, Ginebra, Suiza
Museo Keramion de Frechen, Colonia, Alemania
Museo Mimar, Sinan University , Estambul
Museo Nacional de la Cerámica, Sèvres, Francia
Museo de las Artes decorativas, Praga, República Checa
Museo de Cerámica de Bechyñe, República Checa
Museo Nacional do Azulejo, Lisboa, Portugal
Museo Janus Pannonius, Pecs, Hungría
Museo Benaki, Atenas, Grecia
Latvian National Museum of Art, Riga, Letonia
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Museo de Arte Contemporáneo de Nicaragua
The Spanish Society of America, Nueva York, USA
Fine Arts Museum, Taipei, Taiwan
Prefactural Art Museum, Saga, Japón
Museum of Modern Ceramic Art, Gifu, Japón
Museo de Arte Contemporáneo de Nakatomi, Japón
Wocek, Royal Kiln Museum, Kwangju, Corea
Fondo de Arte de Prensa Catalana Avui, Barcelona
Fondo de Arte de Xarxa Cultural, Barcelona
Caja de Ahorros de la Inmaculada, Zaragoza
Fondacione Museo Artístico Industriale Manuel Cargaleiro, Vietri sul Mare Salermo, Italia
World Ceramic Fundation, Icheon park, Corea
Col. Thiemmann, Hamburgo
Colección EKWC, Museo Het Kruithuis, Hertogenbosch, Holanda
Colección Fina Gómez, París
Colección Canadian Clay and Glass Gallery, Waterloo, Canadà

Exposiciones individuales

2013	 19º Certamen “San Agustín” de Cerámica, Centro Municipal de Arte y Exposiciones, Avilés
	 Camil·la Perez Salvà, Ceràmica, El Vendrell
2012	 Galerie accre Terre, París, Francia
2011 – 2012	 Jordana Espacio, Madrid
2010 – 2011	 Museo de Cerámica González Martí, Valencia
2010	 Museo de Cerámica de Barcelona
2008	 Espai Foc – Cal Ventura, Sabadell, Barcelona
2003	 Museu del Càntir, Argentona, Barcelona
	 Caja de Ahorros de la Inmaculada, Sala Luzán, Maria Bofill - Madola, Zaragoza
	 Maria Bofill – Madola, Sala de Exposiciones del Ayuntamiento del Logroño
1998	 Museu Nacional do Azulejo, Lisboa, Portugal
1996	 Galería Salgadelos, Jordi Aguadé – Maria Bofill, Madrid
1994	 Galerie Marianne Brand, Carouge, Ginebra
1993	 Galerie Epona, París, Francia
	 Galería Sargadelos, Madrid
1992	 Cerc Art, Maria Bofill - Madala, Reus
	 Centre Cultural St. Eupéry: Maria Bofill – Robert Deblander, Reims, França
1991	 Galerie Argile, Bruselas
1990	 Akasaka Green Gallery, Tokyo
1989	 Galeria Artur Ramón, Barcelona
1987	 Galeria Negre, Sabadell
	 Galería Ambigú, Maria Bofill - Benet Ferrer, Zaragoza. 
1886	 Galerie Intérieurs, París, Francia
	 Cooperativa Coure, Olot
1984	 Galería Siena, Valladolid
1982	 Galeria Art 3, Figueres
1981	 Espai Roca, Sabadell
1980	 Museu de Ceràmica, Barcelona
1978	 Banca Catalana, Madrid
1977	 Sala de Cultura de la Caja de Ahorros de Pamplona
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	 Orfeó Català, México D.F., México
	 Galería de la Plástica Mexicana, México D.F., México
1976	 Galería Trivet, Alicante
1974	 Galería Múltiple 4/17, Madrid
1973	 Galería Arts, Valls
1972	 Domingo’s, Lleida
1971	 Galeria As, Barcelona
1970	 Galeria Ushio, Kyoto, Japó
1968	 Galeria As, Barcelona

Actividades

1965 – 2002	 Profesora de cerámica de la Escola Massana de Barcelona
1976 – 1977	 Profesora invitada de cerámica en la Facultad de Artes Plásticas de la Universidad Veracruzana de Xalapa, 
Veracruz, México
1979	 Profesora Invitada de cerámica al curso de primavera del Hartwich College de Oneonta, Nueva York, USA
1980 	 Invitada al Simposium Internacional de Carámica de Bechyñe, República Checa.	 
1981	 Miembro de la Academia Internacional de la Cerámica de Ginebra
1989	 ”Maître Invité” à la Deuxième Triennale de la Porcelaine, Nyon, Suiza
1991	 Invitada a “Encuentros de Ceramistas Españoles”, Cursos de Verano, Universidad Complutense, el Escorial, 
Madrid
1992	 Profesora invitada al curso de cerámica al curso de verano de la Universidad de Haifa, Israel
1994	 Invitada al European Ceramics Work Centre, Hertogenbosch, Holanda
1997	 Invitada al Atelier de Céramique Artistique Méditerranéenne, Hammamet, Túnez
	 Invitada al seminario de estudios de Sargadelos, Lugo
1998 – 2004	 Invitada al Simposium Internacional de Cerámica de Siklos, Hungría
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Josep Madrenas Palou
Folgueroles, Barcelona, 1953

pepmadrenas@gmail.com
www.pepmadrenas.com

Exposiciones individuales

1977	 Galeria Alt-Tor de Ciutadella , Menorca
1981	 Palau dels comptes de Centellas. (BCN)
1984	 “Cooperativa de cerámica Coure” de Olot. (Girona)
2012	 “ Fragments” Temple Romà de Vic. (BCN)
2012	 Col.legi d’aparelladors d’Osona. (BCN)
2013	 Sala de cultura de l’Ajuntament de Sant Julià de Vilatorta. Fira del Tupí. (BCN)

Exposiciones colectivas

1978	 Participación en exposiciones en Manresa, Vic, Girona con el colectivo de artistas “Óxid de boira”
1980-81	 Galeria “El Carme” de Vic. (BCN)
2009	 Colectivo IntroArt , “Museu d’art de la pell” de Vic
2011	 “Trajectes” Centre d’Artesania de Catalunya. (BCN)
2011	 Associació de ceramistes de Catalunya. 25 anys. Itinerant per Catalunya
2012	 “Festival bol” Museu de cerámica de Barcelona
2012	 ”llenguatges ceràmics” amb Carme Collell a galería “El Carme” de Vic.Premios, becas…
1974	 Premio “ Fundación Española de la vocación”
1975	 Premio fin de carrera fundación Maria Francisca de Robiralta
1983	 Accésit en el concurso “Marià Burgués” en Sabadell
2008	 Premio “Empremtes d’Osona” Centre d’ Artesanía de Catalunya. (BCN)
2010	 Distinción con el diploma de “ Mestre Artesà” de la Generalitat de Catalunya
2013	 Premio en el proyecto “Innovación + Tradición”, Fira del Tupí de Sant Julià de Vilatorta
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BARBAFORMOSA
Barcelona, 1947

barbaformosa@ono.com

1965-68	 Estudios en la Escuela Massana de Barcelona
1966-68	 Trabajos en el taller del ceramista Jordi Aguadé
1968-69	 Trabajos de torno en la Terrisseria Sedó d’Esparraguera
1970	 Estudios en el College of Art. Sunderland. Inglaterra
1979-82	 Miembro del FAD
1981	 Ingresa como Miembro en la Academia Internacional de Cerámica de Ginebra
1983	 Profesora en la Escuela Massana. Licenciada en Bellas Artes. Especialidad de escultura. 
1993	 Miembro de la Asociación de Ceramistas de Catalauña. ACC

EXPOSICIONES INDIVIDUALES

1984	 La resposta de la materia” Escola Massana. Barcelona
1988	 Fontana D’Or. Girona
1989	 Galeria Art. Figueras
1995	 “Trenquem motlles”. Escola Massana. Barcelona
1998	 Fundació Studium. Girona. 
1999	 Ceràmica In.utilitària. Escola Massana. Barna
2001	 Fundació Caixa del PEenedés. Vilafranca del Penedés
2009	 “La Roda” Artesania Catalunya. Barcelona

ÚLTIMAS COLECTIVAS

2012	 El bol. Museo de Ceràmica de Barcelona
International Academy of Ceramics . New World: Timeless Visions. New Mexico Museum of Art Santa Fe. New Mexico. USA
Jordi Aguadé. “El mestre i els seus deixebles” Artesania Catalunya. 
2013	 Lumineuse experiènce. Limoges-Barcelona. Musée National Adrien Dubouché. Limoges. Cité de la céramique
	 Ma terre… ma liberté de créer. Festival National de la Création Féminine. Palais des Rais. Alger
	 ArtFad. Museu del Disseny Hub. Barcelona

PREMIOS

1969	 2º Premio en el VII Salón de Arte de Martorell
	 Beca “Dotació d’Art Castellblanch”
1970	 1º Premio en el VIII Salón de Arte de Martorell
1975	 1º Premio en el XIII Salón de Art de Martorell
1983	 Beca del Ministerio de Cultura
1993	 2º Premio XIII Concurso de cerámica de Quart (Girona)
	 Premio Vayreda
1994 	 1º Premio en la VIII Bienal de Ceramica de Esplugues. Barcelona
1995 	 1º Premio. XVI Concurso Nacional de Ceramica. L’Alcora. (Castellon)
2013	 Finalista profesional premis ArtFad d’art i Artesania. 

AUTORA 

“ELS SECRETS DEL TORN” Editorial Alta Fulla. Barcelona 1991
“EL TORNO” Colección Artes y Oficios. Editorial Parramón. Barcelona 1998.
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Camil.la Pérez Salvà
St. Martí Sarroca, Barcelona, 1954

ceramica@camillaperez.com 
www.camilaperez.com

Estudios de cerámica en la Escuela Massana
Inicialmente combina la docencia con la actividad creativa
1er. Premio de Cerámica Artística en Argentona 1990
1er Premio en el Concurso de cerámica de Móra la Nova 1990
2 º Premio de cerámica en el Concurso de Martorell 1991
Seleccionada para formar parte de Adhara , muestra de artistas de l’Alt, Baix Penedès y Garraf
Seleccionada en diversos certámenes entre ellos en 1992 en la Biennale Internationale de Vallauris, Francia
1995 seleccionada para formar parte de la exposición Artistas del Penedès del siglo XX

Selección de Individuales en los últimos diez años

2004 	 El Vendrell. Camil.la Pérez Salvà-Ceràmica. “Piques”
2008 	 El Vendrell . Camil.la Pérez Salvà Ceràmica. “Vestigis”
2008 	 Vilafranca del Penedès. Fòrum Berger Balaguer.”Una escletxa cruament individual”
2009 	 El Vendrell . Sala del Portal del Pardo. “Contenidors”
2010	 Verdú. Festa del Silló i Fira de la Ceràmica . “L’oli, el pa i el vi”
2011	 St. Martí Sarroca. Restaurant Cal Diari. “12 Lletres 12 Plats”
2011	 Montblanc. Caves Mas Foraster. “L’oli, el pa i el vi”
2013	 St. Sadurní d’Anoia. Capella de l’Índex, Antic Hospital. Eines
2014	 Barcelona. Artesania Catalunya. Eines, Estris

Selección de colectivas en los últimos diez años 

2003	 Giroussens (França) “Ceramistes catalans”. 
2006	 Oñati.Gipuzkoa “Ceramistes catalans Euskal Herrian”. Kultur Etxea. 
2006-2008	 Exposición itinerante “Les dents del gat” 
2009	 Barcelona. Centre de Cultura Francesca Bonnemaison. REVERS
2009	 Tokio. Pater’s Galery Harayuku. 
2009	 Nagasaki.Unga Galery. Nagasaki Art Museum
2010	 El Vendrell. Sala del Portal del Pardo. Sozho y Satoco Somekawa y amigos
2011	 Gavà. Sala de Exposiciones Biblioteca Josep Soler Vidal. TERRA
2010-2013 	 Itinerant. El Vendrell, Castelló d’Empúries, Bellvei, Llorenç, Roda de Berà. Calafell, Vilafranca del 	 Penedès, 

Reus i L’Espluga de francolí. Cançons de la roda del temps. Grup Polièdric. 
2011 	 Tortosa. Galeria Cinta Dalmau. ArtenFira
2012 	 ARDHARA. Vilafranca del Penedès, Sitges, El Vendrell, St. Sadurní, Gelida, Vilanova i la Geltrú.
2013 	 St. Salvador, El Vendrell. Vil.la Casals. Foc, terra, aigua, aire. Homenatge a Pau Casals. Grup Polièdric
2013	 Vilanova i la Geltrú.JardiArt, Metafòricament. Casa Museu Papiol

Paralelamente a la actividad propiamente creativa en junio de 2003 abre un espacio con una doble función: divulgadora de la 
cerámica contemporanea y comercial, donde han expuesto muchos artistas que tienen la cerámica como medio de expresión.

Participa activamente en la promoción cultural, concretamente en la organización de la Biennal Internacional del Vendrell y en 
todos los acontecimientos que entorno a la cerámica se organizan en esta población.
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Carles Vives Mateu 
Barcelona, 1957

carlesvivesmateu@gmail.com 
www.carlesvives.cat

selección exposiciones individuales

Absidis i obra crua, Centre d’Art La Rectoria Sant Pere de Vilamajor (bcn)
Post /Pòsit, Espai Garum, Lliça d’Amunt (bcn)
Ombres/Sombras/Shadows....Ciudad Invisible, ACC en Cerco (Zaragoza)
Série Americana, Everson Museum of Art, Syracuse (NY)
Quarts, El Forn de la Calç Centre d’Art Contemporani, Calders (bcn)
American Séries, The Gallery at the Ann Felton Multicultural Center, Onondaga
Community College,Syracuse (NY)
Quarts, “impressions que reflecteixen un entorn”, Can Palots Teatre Auditori de Canovelles (bcn)
Ombres, “un entorn possible o imaginari”, Artesania Catalunya (bcn)
Plataformes, Galeria d’Art AB Granollersd (bcn)
(Seleccion exposiciones colectivas):
2+2+1 Centre d’Art La Rectoria, Sant Pere de Vilamajor (bcn)
IAC/AIC New Mexico Museum of Art, Santa Fe
Espaigarum 5.0, Biblioteca Can Oliveres Lliça d’Amunt (bcn)
Art&Vibrations, Sala de Armas de la Ciudadela Pamplona
Més enllá de Cumella, Centre d’Art Contemporani La Sala, Vilanova i la Geltrú (bcn)
10 anys de Ceràmica Contemporánia, Museu Nacional de Ceràmica i Arts Suntuaries González Martí, Vàlencia
IAC/AIC Exposition des membres Académie Internationale de la Céramique à Sèvres, París
Cao-tun Craft Museum, (Taiwan)
Kaohsiung Museum,(Taiwan)
Yingge Ceramics Museum, (Taiwan)

Premios

Segundo Premio, Certamen Nacional de Cerámica, Talavera de la Reina
Primer Premio, de Cerámica VI Concurso Nacional, Burgos
Mención de Honor, Certamen Nacional, Talavera de la Reina
Primer Premio, Certamen Nacional Ciudad de Talavera
Mención de Honor, V Concurso Nacional de Cerámica Ciudad deValladolid
Segundo Premio, primera edición Premio Internacional de Cerámica Contemporánea, Zaragoza
Primer Premio, I Bienal Nacional de Cerámica Creativa Ciudad de Santa Cruz de Tenerife
Primer Premio, VII Concurso Nacional de Cerámica Ciudad de Valladolid
Mención de Honor, XI Premio Nacional de Cerámica Creativa Ciudad de Paléncia
Diploma, de Mestre Artesà en l’ofici de ceramista, Palau de la Generalitat de Catalunya
Mención de Honor, en la II Bienal Internacional de Cerámica actual , Talavera de la Reina
Primer Premio, XI Concurso Nacional de Cerámica Ciudad de Valladolid
Primer Premio, Bienal Internacional de Cerámica de Marratxi., Palma de Mallorca
Mención de Honor, IX Bienal Internacional de Aveiro, Portugal
Miembro de la Académia Internacional de la Cerámica, IAC, Geneva (Switzerland)
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Trudy Kunkeler 
Dordrecht, Países Bajos, 1944

trudy.kunkeler@gmail.com
www.trudykunkeler.com

Exposiciones individuales

1988	 Era Bauró, Andorra la Vella, And
1991	 Pictura, Dordrecht, Nl
1993	 Galerie Grafiker, Haarlem, Nl
1998	 Galerie Naber, Groningen, Nl
2000	 Galeria Pilar Riberaygua, Andorra la Vella, And
2001	 Galerie Naber, Groningen, Nl
2002	 Pictura, Dordrecht, Nl
2007	 Galeria Pilar Riberaygua, Andorra la Vella, And
2008	 Pictura, Dordrecht, Nl
2011	 40 jaar werken in de Gravenstraat, Dordrecht, Nl
2013	 Galeria Pilar Riberaygua, Andorra la vella, And

Exposiciones colectivas

1991	 Confluenciès, Sala d’exposicions del Govern, And
1991	 Escultura i objecte, Sala d’art Era Bauró, And
1992	 Escultures de Foc, Sala d’art Era Bauró, And
1994	 Met vuur gevormd, Rotterdam, Nl
1996	 Sala d’exposicions del Govern, And
1999	 Nkvvazengalery, Rai, Amsterdam
2000	 Beelden in de Herfst, Delfgauw, Nl
2001	 Galerie l’Ile, Ste Colombe sur l’Hers, F
2002	 Galeria les Punxes, Barcelona, Cat
2004	 Galeria l’Ile ‘deEinder/Horitzó’, Ste.Colombe sur l’Hers, F
2005	 Pictura, ‘de Einder/Horitzó’, Dordrecht, Nl
2006	 Beeldentuin Pinetum, Vorden, Nl
2008	 Beeldenroute, Lonneker, Nl
2008	 Hedendaagse Keramiek in Nederland, Gorcums Museum,Gorcum, Nl
2008	 Sj Galerie, Leeuwarden, Nl
2013	 Sala d’exposicions del Fad, Barcelona, Ca

Premios, becas u otros

1969	 Beca Ary Schefferbeurs, Dordrecht, Nl
2001	 First price Premi d’escultura de la Caixa, And
2007	 Second price Premi d’scultura de Crèdit Andorrà, And
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Ángeles Casas Poves
Molins de Rei, Barcelona, 1959

a.casas.p@gmail.com
www.angelescasas.com

Se inicia la cerámica en la Escuela Massana de Barcelona bajo la dirección de María Bofill.
Pertenece al colectivo de ceramistas “Plaza San Felipe” de Zaragoza, desde su inicio hasta su disolución, participando en todas 
sus actividades y exposiciones.
Actualmente es responsable del taller de cerámica de las “aulas de arte” del Ayuntamiento de Utebo (Zaragoza).

EXPOSICIONES INDIVIDUALES

1987	 “Cerámica”. Sala “I.B. Mixto 4”. Zaragoza
1990	 “Paisaje para azul y verde”. Manises (Valencia). Galería de Arte en Cerámica
2002	 “Un paseo por los sueños”. Zaragoza. Sala Barbasán
2004	 “De paso”. (Arrasate-Mondragón). Sala Harresi Aretoa
	 “Diálogos: A. Casas /A. Lara . ”. Palacio de Montcada. Fraga (Huesca)
2007	 “Memoria del foc”, sala Ca n’Ametller”, Molins de Rei (Barcelona)

 EXPOSICIONES COLECTIVAS MÁS IMPORTANATES

1982	 “Ayer y Hoy de la Cerámica Aragonesa”, Zaragoza, La Lonja
1983	 “Intentos”, Zaragoza, Museo Provincial
1984	 “Preliminar”, Zaragoza, Museo Provincial	
1987	 “7x7” (7 japoneses / 7 aragoneses), Zaragoza, Museo Provincial. 
1988	 “Conjunciones Cerámicas”, Zaragoza, Sala Mixto 4
1993	 “Cerámica Contemporánea Aragonesa a la Escuela”. Itinerante: Zaragoza, 

 	 Sala I.B. Mixto-4, Madrid, I.E.S. Maria Zambrano y I.E.S. Ramiro de Maeztu, Saint-Nazaire (Francia), Galerie 
des Franciscains

1998	 Ceramistas de la Plaza San Felipe”, Zaragoza, I.E.S Jerónimo Zurita
2002	 “Tarazona Foto / Tarazona Cerámica”, Tarazona (Zaragoza)
2003	 “La puerta del futuro”,itinerante: Escuela de cerámica de Muel (Zaragoza) y Centro de Arte y Exposiciones de 
Avilés
2006	 “Génesis de una Colección”. Palacio de Montcada. Fraga (Huesca)
2007	 “25 años, ceramistas PLAZA SAN FELIPE”, Torreón Fortea (Zaragoza) 
2009	 “Ceramistas Aragoneses”. Sala de la Asociación de Ceramistas de Cataluña
2009/10	 “Cerco, Cerámica contemporánea en España”. Itinerante: Instituto Cervantes de Rabat, Tetuán y Tokio
2011	 “Tierra-s, descubrimiento, des-cubrimiento”, Túnez

PREMIOS y CERTAMENES
.Premio D.G.A “Autor Aragonés”, I Concurso Nacional de Cerámica Creativa de Zaragoza 1987
.Finalista en el II Concurso Nacional de Cerámica de Burgos 1988
.Premio D.G.A “Autor Aragonés” V Concurso Nacional de Cerámica Creativa de Zaragoza 1991
.Mención especial “accésit” III Certamen de Cerámica “Villa de Tauste” (Zaragoza), 1991
.Premio “Autor Aragonés” II Certamen Internacional Cerámica Contemporánea. CERCO, Zaragoza 2002
.Mención especial “accésit” XI Concurso Nacional de Cerámica . Valladolid 2005
.2011 Beca/subvención “I encuentro hispano-tunecino Tierra(s), decubrimiento, des-cubrimiento” patrocinado por Fundesarte y la 
Embajada de España en Túnez
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Marta Danés Pons
Arenys de Mar, Barcelona, 1972

martadanes@yahoo.es
www.ceramicamartadanes.es

Exposiciones individuales

2008	 Perteneciente a CERCO. Sala CAI de Huesca. Tríptico y catálogo
2012	 “Contenidos”. Espacio Pirineos, Graus- Huesca
	 “Paisajes y embalajes”. Sala de exposiciones El Taller de Feli, Graus- Huesca

Exposiciones colectivas

2010	 “Vibracions de Porcellana”. Sala de exposiciones de l’ACC Barcelona
2009	 Andenne (Bélgica) España como país invitado
2006	 Bienales de Brasschat y Andenne en Bélgica y en la de Gouda en Holanda
1996	 “36 mostra della ceràmica Castellamonte 1996” Castellamonte, Italia
1993	 ”Escola Massana: Estat de la qüestió“. Capilla del antiguo hospital de la santa Creu. Barcelona
	 En representación de la sección de cerámica de la Escola Massana, en el IV saló del ensenyament departamento 

de Enseñanza de la Generalitat de Cataluña. Barcelona
1991	 ”1ªMostra d’art jove”. Galeria d’ Art Blaudemar. Arenys de Mar. Barcelona 

Premios recibidos y obras seleccionadas

2013	 Seleccionada en la XI Bienal internacional de cerámica de Manises
2011	 Seleccionada en el XVI concurso de cerámica ciudad de Valladolid III Encuentro internacional
	 Pieza seleccionada para el premio internacional de CERCO. Muel y Teruel
	 Pieza seleccionada en el premio internacional, VI Bienal de cerámica del Vendrell. Catálogo
2010	 Primer premio en el apartado de educación FELIX DE AZARA por el proyecto realizado (reciclado de barro y 

papel) en el centro de la Alegría de Monzón durante el curso 2010-2011
2009	 Pieza Seleccionada para el premio internacional de CERCO. Exposiciones en Muel y Teruel

Catálogo

1994. Beca ampliación de estudios. “Escola Massana”. Barcelona
Docencia

Curso 2010-2011	Maestra en técnicas cerámicas en el CPEE La Alegría de Monzón (del Gobierno de Aragón)
2003	 Conferencia “Las técnicas tradicionales en Vanguardia: cerámica de diseño, con los platos–cuentos y platos-

puzzles”. Escuela de Hostelería y turismo San Lorenzo . Huesca
Desde 2002	 Colaboro como profesora (en cocciones cerámicas primitivas) en las jornadas bianuales “Talleres de joyería y 

naturaleza” Serraduy-Huesca. Organizados por la “Escola Massana” Barcelona y dirigidos a alumnos de grado 
superior de la Escuela de arte de Zaragoza y “Escola Massana”. http://esp.serraduyjans.es/?page_id=112

Desde 1998	 Realizo talleres para niños en centros educativos y en mi propio taller, para la difusión del conocimiento de la 
técnica cerámica
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JORDI MARCET-ROSA VILA-ABADAL
Barcelona, 1949-1945

jordirosa@terracroma.net
www.terracroma.net

Exposiciones individuales

2013	 Pieles de naturaleza. Temple Romà, Vic, Barcelona
2010 	 Naturaleza Aparente, Cal Talaveró – Centre d’ Art, Verdú (Lleida)
2008 	 Loes & Reiner, International Ceramics, Deventer, Holanda
 	 Origenes. Museo de Lleida
2007 	 La luz de la oscuridad, dentro del ciclo “Orígenes”. L’Albergueria, centro de difusión cultural del Bisbat de Vic, Vic 

(Barcelona)
 	 La luz de la tierra, dentro del ciclo “Orígenes”. L’Albergueria, centro de difusión cultural del Bisbat de Vic, 

(Barcelona)
2001 	 Galería Domplein, Utrecht, Holanda
 	 Alegorías, Analogías y Alusiones, Posada del Potro, Córdova
1997 	 Entre Culturas, Museu de Ceràmica de Barcelona
1992 	 Galería O’Pote, Sao Paulo, Brasil

Exposiciones colectivas

2013 	 Lumineuse expérience , Limoges-Barcelona Musée National de Porcelaine ,Adrien Dubouché, Limoges, France
2012 	 Ceramistas invitados al 9 Salon de la Céramique d’Art Contemporaine, Céramique 14, Paris, França 
2011 	 Terres Blaves, Homenaje a Trinidad Sánchez-Pacheco, Museo de Cerámica de Barcelona
2010 	 “Cerámica Española para el siglo XXI” Cao-tun Craft Museum, Taiwán
2006 	 La cerámica española y su integración en el arte, Museo Nacional de Cerámica González Martí, Valencia
2004 	 Ceramistas invitados a la Bienal Internacional de Cerámica Artística Fuji
	 Museo de Arte y artesanías contemporáneas Nakatomi, Yamanashi, Japón
2003 	 Galeria Mas. Rotterdam, Holanda
2001 	 International Fine Ceramics II, Alfa House Gallery- Sherborne, Dorset, Inglaterra. 
1996 	 Vínculo Cerámico Europa-Venezuela, Museo de Arte Contemporáneo Sofía Imber, Caracas, Venezuela
1995 	 Galeria Kaolin, Stotckholm, Suecia

Museos y colecciones públicas

Musée national Adrien Dubouché, Cité de la céramique-Sèvres & Limoges , France Museu Grassi de Leipzin, Alemania
Nakatomi Museum of Contemporary Fine Craft, Japan
Museo de Cerámica de Barcelona
Museo de Cerámica de Manises, València
Museo del Centro de Artesanía de España y América, La Orotava, Tenerife
Museo Municipal de Cerámica de Avilés, Asturias
Colección “Testimoni” de La Caixa
Colección Fundació Caixa Vinaròs, Castelló de La Plana
Handelsbankens Konstförening, Stockholm, Suecia
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YUKIKO MURATA
Ishikawa, Japón, 1961

yukikobcn@yahoo.co.jp
Blog: llar de yukiko

formación

1987-90 	 Estudios de cerámica en l’Escola Massana Barcelona
1988-91 	 Estudios de vidrio caliente en Centre del Vidre de Barcelona
2002	 Estudios de Pâte de Verre en Kanazawa Craft Center, Japón
1995-97 	 Estudios diseño de vidrio en Danmark Design Skole, Copenhaguen, Dinamarca

actividades

Desde 1992 	 Docéncia de diseño, vidrio y cerámica en diversas escuelas
Desde 1994 	 Colabora diverses proyectos de artistas y arquitectos

Diez exposiciones individuales 

1994		 Galeria Sargadelos, Madrid
1995		 COM Gallery, Tokio Japón
1998	 HIPÒTESI, Barcelona
2003	 Moncada Taller, Barcelona
2004	 Galeria Camil.la Perez, El Vendrell
2005	 Galeria La Musa, Barcelona 
2012	 “primavera” ZAOUM , Barcelona 
	 “Möbius” Sala CAI Barbasán, Zaragoza
	 “Teixint les paraules” il.lustracions pel llibre de 
	 “Vult rondalles mallorquine d’Antoni M. Alcover” 
	 Museu Virtual UB, Barcelona

Diez exposiciones colectivas

2005	  Whitegold,Imerys China Clay Museum, Cornwall, Inglaterra
	 3es Jornades Arts del Vidre , Escaldes Engordany,Andorra
2009	 ART A TALULA, Garelia Camil.la Perez Salvà, El Vendrell
2010	 CERCO la galeria Camil.la Pérez Salvà, Zaragoza
2010	 L’art de la Memòria, ETTERNAL, Art Centre, Barcelona
2010-11	 Triennale Européenne de la Céramique et du Verre, Bélgica
2011	 CERCO la galeria Camil.la Pérez Salvà, Zaragoza
	 Vidre Comtemporaneo, Galeria La Musa, Barcelona 
2012	 Festival dels bols, Museu de ceràmica, Barcelona
2013	 Lumineuse Expérience, Musée national Adrien Dubouché, Limoges, Francia

Diez premios, becas u otros

Comisiones en arquitectura
1995	  Diseño de vidriera para CASA SORGE , Lleida 
1996	  Diseño de vidriera para Iglecia Linyola, Lleida 
2005	  Diseño de vidriera para Iglecia Belianes, Lleida

Obras por colección Permanente

Danmark Design Skole,Copenhague, Dinamarca
Whitegold,Imerys China Clay Museum, Cornwall, Inglaterra
Obra social, CAI, Zaragoza

Esta nueva serie “ memoria de agua, memoria de piedra” expone en la manera de instalación como una obra absolutamente 
abstracta, pero cada pieza, el individuo tiene una función del uso escondido. Si quiere saber que utilidad esta escondida en cada 
obra, visita al mi blog, ahí lo encontrará.





Este libro - catálogo se acabó de imprimir en los talleres de San Francisco, Artes Gráficas
El día 12 de noviembre de 2014

La Diputación Provincial de Zaragoza y Los Talleres de Cerámica de Muel
fueron sus organizadores, con la colaboración de La bodega Grandes Vinos y Viñedos.


